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‚ALBERTO BURRI 


Jean Tardieu beginnt sein Buch „D’un seul regard“ oder „La 
peinture äü la recherche de Il'inconnu” mit dem bemer- 
kenswerten Satz: „Au commencement sur les parois colo- 
res des cavernes, encore masqu& du muffle, de la böte ou du 
demon, |'homme s’&garait, chasseur tracque par ses victimes, 
& la recherche de sa propre image.“ Der Mensch als Jäger 
nach seinem Bild: wer über unsere Gegenwart sprechen will, 
flüchtet zu den Höhlen von Altamira oder Lascaux, um einen 
festen Standort, einen sicheren Ausgangspunkt für das Un- 
sicherste, den Menschen, zu gewinnen. Seit dieser Ausgangs- 
punkt nicht mehr das Jahr 1 unserer Aera ist, stürzen die Ku- 
lissen der Vorzeit, dehnt sich der Raum unserer Vorzeit mit 
derselben Windeseile aus wie der Weltraum, der nach Auf- 
fassung der Astrophysiker in rasender Ausdehnung begriffen 
ist. Was für eine erstaunliche Rechtfertigung der Künste, die 
im Chaos einer großartig vibrierenden, verwirrend vielfältigen 
Umwelt das Einfachste finden: sich der inneren Eingebung zu 
überlassen, dem zu gehorchen, was im Menschen selbst arbei- 
tet. Die Konzeption aufgeben, die unsere Welt in einen Stahl- 
bau von Hoch- und Tiefkonstruktionen vermauert und verstrebt 
hat. Das unerhörte Vertrauen in die Dinge, in die Stoffe, die 
sich dem Menschen anbieten, in die Farbe, in der sich diese 
Welt verschönt, ist in unserer verkrampften und verhärteten 
Zivilisation wirklich ein Ereignis, das seltsamerweise den mo- 
dernen europäischen Künstler mit der ältesten asiatischen 
Weisheit verknüpft: dort gilt nur als Kunst, was in sich selber 
lebt. Wer solches „Leben“ einfängt, das für Inder und Chine- 
sen das Transzendente, das Göttliche als eine Art Nerven- 
strang des Unsichtbaren weiterleitet, ist als Künstler berufen. 
Seit in Paris das Wort „Tachismus“” geprägt wurde, nimmt je- 
ner Prozeß, der die europäische Malerei endgültig aus ihrem 
bisherigen Bildgerüst heraushebt, turbulente Formen an. Am 
schärfsten hat es Michaux formuliert, als er sich mit einem 
Löschblatt verglich, das die Durchquerungen auffängt. Dafür 
hat der Surrealismus Begriffe wie Automatismus zur Verfügung 
gestellt, aber mir wird immer klarer, daß der wirkliche Prozeß 
in eine andere Richtung drängt: in ein neues Verhältnis zur 
Zeit, in ein Sich-los-lassen in die unaufhörliche Kette der Zeit- 
partikel, mit dem tiefen Vertrauen, daß die Zeit in sich selbst 
geborgen ist und nicht an einen absoluten Begriff gehängt wer- 
den muß, um richtig zu laufen. Der Künstler läßt sich in die 
Dingeein, so wie sie sind, in die Zeit, so wie sie ihm zuströmt, 
er rückt seiner Umwelt näher und gibt daher die Idee des Ent- 
wurfs, des Konzepts auf. Es ist die Kunst mit dem einkalkulier- 
ten Zufall, die offenste Kunst, weil sie nicht nur Beherrschung 
der Mittel, sondern eine Nähe zu den Dingen voraussetzt. Eine 
Kunst, die in krassem Gegensatz zu den Möglichkeiten der 
Zerstörung steht. Zugleich eine Kunst, die das Naheliegende 
wieder ernst nimmt, während wir im Spiel unerahnter Weiten 
schwelgen. 

Seit 1948/49 wendet sich Alberto Burri dem ausschließlichen 
Reiz der Materie zu: sein Handwerkszeug werden Spachtel, 3 
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Spritztuben, Hammer; sein Material Sackleinwand, dann Holz- 

platten, Bleche, also all das, woraus man früher Behelfsbarak- 

ken gezimmert hat. Der „Maler“, der 1915 in Cittä di Castello 

in Umbrien geboren ist, ist erst als Bastler, hinter dem Stachel- 

draht der Gefangenenlager zur Kunst erweckt worden, in den 

wüstenheißen Lagern von Nordafrika und später in Amerika: 

da waren Männer, die ihre Palisaden selbst zimmern mußten 

und gewohnt waren, Hand anzulegen. Es ist wahr, daß man in 

Amerika etwas von dieser ungebundenen Freiheit erfahren 
kann, die Europa mit seinen historisch vermessener Grenzen 
und seinem Ballast an Vergangenheit nicht besitzt. Es ist kein 
Zufall, daß Pollock und Tobey, Riopelle und Sam Francis Ame- 
rikaner sind, und es ist ebenfalls kein Zufall, daß die künst- 
lerische Metamorphose des Rohmaterials, diese „art brut”, wie 
sie auch Dubuffet nennt, in Nordamerika von Alberto Burri 
bereitwillig aufgegriffen wurde. Lateinischer Geist und das 
Freiheitsbewußtsein einer historisch ungebundenen Welt sind 
in Burri eine ungewöhnliche Verschmelzung eingegangen. Es 
ist die „umanitä” der Dinge, des trübsten, widerspenstigsten, \ 
härtesten Materials, Humanität die er mit dem Hammer er- 
zwingt. So sind jene Riesenflächen entstanden, einstimmige, 
glatte Wände, auf denen Bleche vernietet, Hölzer ineinander- 
gepaßt sind, meist quadratisch, angebrannt und ausgekratzt, 
um das Material zu Bewußtsein zu bringen. Das bedingt ein- 
fache Grundfarben, Schwarz, Braun, natürlich auch den Ge- 
gensatz: grelles Weiß. Die Gouachen begnügen sich mit an- 
gebranntem Papier. Es gibt keine Erklärung für diese Kunst, 
keine Begründung - Burri selber lehnt sie ab - aber solche 
Raumfelder, solche Verspannungen hatte auch einmal Mon- 
drian mit dem Lineal gewagt und dabei Ungeheures ausge- 
sagt. Burri schafft keine Collagen, er verbindet nicht Stoffe, 
sondern legt sie in ihrer Substanz bloß, als wäre im reinen 
Blech, im reinen Holz ein Geheimnis verborgen. 

Neuerdings wird jedoch ein Material immer mehr vorherr- 
schend: das Eisen, nach dem dieser Aon schon von Hesiod 
benannt wurde. Wäre der Sinn dieser Kunst, Material heraus- 
zupräparieren, so bliebe sie ein wissenschaftliches Verfahren. 
In Wahrheit wird das Material transparent. In Burri hat die 
lateinische Klarheit die heilige Nüchternheit der Dinge wieder- 
erweckt. Doch sind sie nicht nüchtern wie unsere inhaltlose 
Zweck- und Gebrauchswelt, sie besitzen einen Glanz, die 
Dinge verraten ihre Seele, „sunt lacrimae rerum”, hat schon 
Virgil gesagt. 

Es schält sich eine Gemeinsamkeit all dieser Versuche mit dem 
Unbekannten heraus: ich meine ein neues Verhältnis zur 
Nähe der Dinge wie der Zeitpartikel, durch die unser Leben 
rinnt. Der Mensch von gestern lebt vornehmlich distanziert: 
von sich selbst, von seiner Umwelt, von dem Nachbarn, von 
den Dingen und der Natur, auch der Geschichte. Die Maler 
von heute üben ein neues Verhältnis zum Leben, sie heben die 
Distanz auf, schneiden sie heraus; sie identifizieren den Men- 
schen mit sich selbst. Das ist möglich, weil sie dem Menschen 
vertrauen, ihn wieder - auf andere Weise - als das Maß der 
guten Dinge nehmen, doch jetzt nicht mehr isoliert, sondern 
mit den Dingen. Mit allem was ist, wird auch das erfahren, 


was sich durch Sichtbares nicht ausdrücken läßt. Dieser allge- g 
genwärtige Hintergrund schärft die Profile. Die Zeit, in der FE 
sich der Mensch in der Dämmerung bewegte, geht in eine neue PR 
Klarheit über - gerade das, was wir am wenigsten von solcher 385 


4 Kühnheit zum Einfachsten erwartet hatten. 
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JAMES JOHNSON SWEENEY 


‚Kunstgeschichte 
und Künstler 


Ich erinnere mich an eine Unterhaltung mit Piet Mondrian hier 
nNew York ungefähr drei Monate vor seinem Tod. Mondrian 
sprach über die Arbeit junger abstrakter Maler, die glaubten, 
sie würden seinem Weg folgen: „Was heute an der abstrakten 
Malerei der jüngeren Künstler falsch ist, ist der Umstand, daß 
sie meinen, ihre Malerei könne da beginnen, wo meine auf- 
hört, ohne das durchzumachen, was meine Malerei durchma- 
chen mußte, um so zu werden, wie sie heute ist.“ 

Mondrian meinte damit nicht etwa, daß jeder Künstler die Ent- 


deckungen und Erfahrungen seines Vorgängers ignorieren 
solle und selbst wieder am Nullpunkt zu beginnen habe, aber 
er war fest überzeugt, daß eine stilistische Entwicklung in einer 
sehr komplexen Situation niemals wirklich schöpferisch über- 
nommen werden könne, ohne daß man sich darüber klar wird, 
wie diese Stufe erreicht wurde. Mit anderen Worten, Mondrian 
betonte die Bedeutung, besser die Notwendigkeit genauer 
Achtung und Kenntnis der Kunstgeschichte für den Künstler. 
Kunstgeschichte war für ihn die allgemeinverbindliche Realisa- 
tion eines vornehmlich persönlichen Idioms. Aber selbst diese 
Konzentration auf einen Punkt oder jedes Hervorheben einer 
Entwicklung, einer bestimmten Richtung, eines Stils oder eines 
künstlerischen Ausdrucks kann als Mikrokosmos innerhalb der 
gesamten Kunsthistorie angesehen werden, als Teil für das 
Ganze. 

In dieser Hinsicht ist die Kunstgeschichte für den schöpferischen 
Künstler bedeutungsvoll. Natürlich sollte niemand alle Entwick- 
lungen durchlaufen, wie sie die Kunst von der elementarsten 
zur verfeinertsten Stufe hervorgebracht hat. Das kann gele- 
gentlich erreicht werden, indem man sich mit den Erfahrun- 
gen der Vorläufer vertraut macht. Auf diese Weise wird die 
ständige Verwandlung des künstlerischen Ausdrucks bis in die 
Gegenwart nicht übersehen. Vorausgesetzt, daß eine Basis für 
das Verständnis dieser stilistischen Entwicklung vorhanden ist, 
gibt es jedoch keine Notwendigkeit für ihren Nachvollzug, um 
Kenntnis davon zu erhalten, was die Malerei - um mit Mon- 
drians Worten zu sprechen - „durchgemacht hat, um so zu 
werden, wie sie heute ist“. 

Auf der anderen Seite sollten wir im Auge behalten, was in 
den letzten 75 Jahren immer klarer geworden ist, daß nämlich 
in der Malerei das Künstlerische nicht allein die Dokumenta- 
tion naturhafter oder physikalischer Tatsachen ist. Malerei, als 
eine Kunst, ist eine Sprache aus Bräuchen und Symbolen. Diese 
Sprache wird von jedem, der sie benutzt, modifiziert, ja sogar 
geändert. Die Natur ist immer eine Quelle reicher Ausdrucks- 
möglichkeiten, aus der die Künstler schöpfen. Aber die Malerei 
kehrt nicht jedesmal zur Grundnatur zurück, so wie der Künst- 
ler nicht zur primitiven „tabula rasa“ zurückkehrt, um die ge- 
samte Entwicklung von neuem zu beginnen. 

Als eine Sprache ist die Kunst ein Instrument, und jeder neue 
Künstler fügt dem Spiel Verfeinerungen hinzu. Er mag sogar 
für das Instrument neue Pausenzeichen, neue Notenschlüssel 
entwickeln. Jeder nachfolgende Künstler baut auf den Entdek- 
kungen und Arbeitsweisen seines Vorgängers auf. 

Die Kunst des Malens ist bei all ihrer Verwurzelung im Sensuel- 
len nicht einfach eine Wiederholung der Natur. Sie ist ein 
künstlerisches Zusammenfügen von eigenen Definitionen. Ob 
Poesie oder Malerei: Kunst beginnt dort, wo die Worte fehlen. 
Zur erneuerten Wirklichkeit fügt der Mensch eine neue Wirk- 
lichkeit; und Realität für den Künstler - eine höhere Realität - 
ist das Zusammenfügen jener zwei Realitäten. Und von der 
Schöpfung eines Künstlers zu der eines anderen verläuft der 
Weg der Kunst. Es mag - wie Mondrian forderte - für jede 
Generation notwendig sein, sich darüber klar zu werden, 
welche Bilder die Bedingung „so zu sein, wie es wirklich ist” 
erfüllt haben. Doch wenn dies einmal (bewußt oder intuitiv) 
ganz verstanden ist, baut der Künstler auf den Errungenschaf- 
ten der Vorläufer seine künstlerische, höhere Realität auf, in- 
dem er seinen eigenen Beitrag dem Schatz menschlichen Aus- 
drucks hinzufügt. 
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Um die Bedeutung der Kunstgeschichte für den Künstler zu er- 
kennen, damit er weiß, wie es dazu kam, „daß es so ist, wie es 
ist“ - genügt es, die Arbeit eines typischen Sonntagsmalers zu 
betrachten. Charmant, altmodisch, sogar empfindsam, wie solch 
ein Bild oftmals ist, erkennen wir auf einmal eine gewisse 
Oberflächlichkeit -— eine Armut, die oft einer mangelnden 
Kenntnis dessen entspricht, was die Vorgänger bereits entdeck- 
ten und ihm übergaben. 

Die vielfältigen Deutungsmöglichkeiten von Literatur und Ma- 
lerei entstammen ihren eigenen Gesetzen, meist stilistischen 
oder technischen. Und ohne Kenntnis, wie die Malerei zu dem 
gekommen ist, was sie ist, —- die für den Künstler einzig wich- 
tige Kunstgeschichte -— wird diese Deutung zwangsläufig voll 
Armut und Oberflächlichkeit sein, wie wir es bei den Laien- 
malern so oft finden. 

Wie es T. S. Eliot einmal in seinem Essay „the function of 
criticism” (Die Funktion der Kritik) schrieb: „Die existierenden 
Monumente bilden eine ideale Ordnung unter sich selbst, die 
nur modifiziert wird durch die Einführung von neuen (wirklich 
neuen) Kunstwerken. Die bestehende Ordnung ist bereits voll- 
kommen, bevor das neue Werk eintrifft; damit die Ordnung 
nach der Einführung des Neuen bestehen bleibt, muß die ganze 
bestehende Ordnung, wenn auch nur geringfügig, geändert 
werden; und so werden die Relationen, Proportionen und 
Werte jedes Kunstgegenstandes im Hinblick auf das Ganze 
wieder in Übereinstimmung gebracht; es ist die Gleichartig- 
keit zwischen dem Alten und dem Neuen. Wer diese Idee der 
Ordnung, der Form europäischer und englischer Literatur ge- 
billigt hat, wird es nicht widersinnig finden, daß die Vergan- 
genheit durch die Gegenwart verändert wird - genau so wie 
die Vergangenheit die Gegenwart lenkt.” 

Mit anderen Worten, Eliot glaubt, daß das Kunstwerk mit der 
Kunst in Beziehung stehe, das literarische Werk mit der Litera- 
tur, wie auch die Einzelkritik mit der „Kritik“ allgemein. Er 
glaubt, „daß es etwas außerhalb des Künstlers gibt, dem er 
Treue schuldet, eine Hingabe, der er sich ausliefern und opfern 
muß, um die Besonderheit seiner Position zu verdienen und zu 
erhalten. Gemeinsames Erbe und gemeinsamer Grund vereini- 
gen Künstler bewußt oder unbewußt”. Und er fährt fort: „Un- 
ter echten Künstlern jeder Epoche besteht, so glaube ich, eine 
unbewußte Gemeinschaft... . Der zweitklassige Künstler kann 
es natürlich nicht zulassen, in einer gemeinsamen Aktion auf- 
zugehen, denn seine Hauptaufgabe muß das Beharren auf all 
den wertlosen Differenzierungen sein, die seine Unterschei- 
dung ausmachen: nur der Mensch, der so viel zu geben hat, 
daß er sich selbst in seiner Arbeit vergessen kann, kann es sich 
leisten, zusammenzuarbeiten, auszutauschen, beizutragen.” 
Und es ist auch nur dieser Künstler, der -— durch sein Erkennen 
und seine Vertrautheit mit den Findungen seiner Vorgänger 
und den Gebieten, die diese markiert haben - in der Lage sein 
wird, einen dauerhaften Beitrag zur Kunstgeschichte zu lei- 
sten. 

Dies plädiert natürlich für die gute Sache der Tradition; indes 
eine Kunst, die Tradition nicht achtet, hungert sich selbst aus. 


14 Um wieder mit Eliot zu reden: „Wir bohren mit Genugtuung 


nach dem, was den Dichter von seinen Vorgängern, besonders 
seinen unmittelbaren, unterscheidet; wir strengen uns an, etwas 
zu finden, das isoliert werden und für sich genossen werden 


kann. Würden wir uns einem Dichter ohne Vorurteil nähern, F 
so würden wir oft feststellen, daß nicht nur die besten, sondern F 
auch die individuellsten Teile seines Werkes diejenigen sind, F 


in denen die toten Poeten, seine Vorgänger, ihre Unsterblic- 


keit am nachdrücklichsten behaupten.” Dasselbe gilt für die 
Maler. „Kein Dichter, kein Künstler - welcher Kunstrichtung F 
auch immer - hat seine Bedeutung nur in sich selbst. Seine Be f 


deutung, seine Wertschätzung liegt in der Anerkennung seiner 


Verbindung zu den toten Dichtern und Künstlern.” Und um sic f 


dieses Zusammenhanges zwischen seiner eigenen Arbeit und 


der seiner Vorgänger bewußt zu sein, muß sich der Künstler f 


der Kunstgeschichte bedienen. Tradition ist der Grund, au 
dem er das Material holt, dem er sein persönliches und zeit 


gebundenes Empfinden hingibt, bevor er es der Öffentlichkeit f 


und seinen Nachfolgern aushändigen kann. 

Lassen Sie uns zum Schluß nochmals zu Mondrians Beschwerde 
über seine jungen Verehrer zurückkehren. Gänzlich abgesehen 
vom Wert der Beiträge, die dem Künstler eine tiefgehende und 
verwendbare Kenntnis der technischen und ästhetischen Ent- 
wicklung eines bildlichen Ausdrucks gewähren mögen, ist de- 


ren Verleugnen die Wurzel vieler Mißverständnisse in der F 
zeitgenössischen Malerei. Wir brauchen nur einen Blick «ff 


die zahllosen Leinwände zu werfen, die jeden Tag überall von 
Malern produziert werden, die nur oberflächliche Kenntnis 
von dem haben, worauf jene führenden Künstler, die sie be 
wundern und denen sie zu folgen glaubten, tatsächlich auf- 
bauen. 

Vielleicht findet sich in jenen Bildern gerade eine ganz ober- 
flächliche Ähnlichkeit mit den Meistern - eine Ähnlichkeit in 
ein oder zwei unbedeutenden Punkten - eben genug, daß sie 
der Laienbeobachter erkennen kann; eben genug, den uner- 
fahrenen Beobachter zur Annahme dieser möglicherweis 
harmlosen Verfälschung als einer echten Weiterentwicklung 


des scheinbaren Modells zu bewegen. Dem ungeduldig F 


Künstler, der mit den notwendigen Stufen nicht vertraut is, 
die ein Maler passieren muß, damit er gezwungen ist, in diese 
bestimmten Weise zu malen, erwächst eine unglückliche Ge 
nugtuung aus seiner Arbeit, bloß um später feststellen zu müs 
sen, daß er auf Sand gebaut hat und nicht auf dem Vermädt 
nis künstlerischer Ausdrucksweise - der Tradition. Und die 


Öffentlichkeit, - vielleicht schneller in der Lage, die hohle $te 
rilität solcher wurzellosen Arbeiten zu erkennen, als man dl- 
gemein denkt, - bewertet alle zeitgenössischen Ausdruckstor 
men, die ihr nicht vertraut sind, nach den Schwächen solche‘ 
Parodien. 

Das einzige Hilfsmittel in dieser Situation - heute den Künt 
lern und dem Laienpublikum gemeinsam - ist die Einsicht, be 
sonders der Künstler, in die Bedeutsamkeit der Tradition, ‚i" 
das”, wie es Mondrian in seiner hausbackenen Art bezeichn® 
hat, „was die Malerei durchmachen mußte, um so zu sein, wi 
sie heute ist”. 


LIL PICARD 


Tausend und einige Hölzer 
BESUCH BEI LOUISE NEVELSON 
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| zeit Das Haus, in dem Louise Nevelson lebt, ist ein großes Haus, 
chkeit ein Palast. Einer jener Paläste, die vor dreißig Jahren gebaut 
und dann eines Tages aufgegeben wurden. Vernachlässigt und 
werde altmodisch stand es leer, niemand wollte es kaufen, bis die 
sehen Bildhauerin Nevelson es entdeckte und erwarb. Für sie war es 
le und wie nach Maß gemacht. Es ist geräumig, hat mehrere Etagen 
R Entf und viele Zimmer, eine breite Treppe und ein flaches Dach, 
st de ein gußeisernes Portal, Heizung, Kamine, und es liegt an der 
n der Grenze von Chinatown. Es ist praktisch und romantisch zu- 
auf gleich. 
1 ba Die Holzkonstruktionen der Bildhauerin aus den Jahren 1960 
nis und 1961 leuchten in matter Goldfarbe. Sie sind aus Holz zu- 
ie be sammengebastelt und geschreinert, mit Gold bespritzt, und sie 
h au: erinnern an Dorfkirchen-Altäre, barocke Schränke und Wand- 
verschalungen. Unwillkürlich fügt man in der Phantasie die 
ober bunten Blumensträuße, die weißen Spitzendecken, die poly- 
keit in chromen Madonnen und Heiligenfiguren hinzu, und man 
laß sie glaubt, Weihrauch zu riechen. Es hängen auch halbrunde gol- 
| uner- dene Scheiben von der Decke wie Gewänder von Chorkna- 
rweise ben; das Licht ist matt wie Silber, und das Gold der Wandge- 
cklung bilde nimmt einen violetten Schimmer an, ein seltsames Licht 
‚digen der Verzauberung. Diese goldenen Wände, die Louise Nevel- 
aut is, f son aus alten Kisten, weggeworfenen Utensilien, aus Holz jeg- 
diese licher Art neu schafft, erfindet, konstruiert, nennt sie „König- 
he Gr liche Winde“, „Königliche Flut“, „Mond-Turm”“, „Sonnen- 
‚u müs Winde“, „Königliches Spiel”, „Sonnen-Totem”; auch gibt sie 
möcht ihren Erzeugnissen poetische Titel, als seien sie Märchen, Ge- “ 
nd die dichte, Erzählungen. 
‚le Ste Man ist eingefangen in eine seltsame, nie vorher erlebte Welt, 
nd und geht von Raum zu Raum. In allen Etagen stehen und lie- 
wi. gen die Dinge, aus denen die Künstlerin ihre Schöpfungen er- 
solche stehen läßt. Sie hat Holz gesammelt, Hölzernes zusammenge- 
tragen aus allen Teilen New Yorks und des Landes, aus Kel- 
s lern und Dachkammern, Fabriken und Bars, aufgegebenen 
en Ha dB höften und von der See. In Kästen ge- 
cht be äusern und Bauerngehöften und von der See. In Kästen ge 
RI, ordnet liegen die Holzteile auf den Böden des großen Hauses, 
on, «" oder sie stehen an den Wänden, sortiert, in Kategorien ein- 
vor geteilt und bemalt, golden, ganz schwarz oder ganz weiß an- 
ein, 


gestrichen; bereit, zu einem neuen Ganzen komponiert zu 
werden. 
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Da liegen Gewehre, Krücken, Treibholz, in Stücke gesägte 
Treppengeländer, Säulen, Säulchen, Holzpflöcke, Gesimse, 
Kasten für Bierflaschen, Klosettdeckel, Geräte für den Fisch- 
fang, Türen, Tischplatten, Plättbretter, Sesselbeine mit Löwen- 
klauen, Kommodenschubladen, Holzschrauben, Teile eines 
Ruderboots, Bretter, in Dreiecke oder Vierecke zersägt, und 
alles ist aus Holz und fast alles ist golden, mit einer Flüssig- 
keit bespritzt, die sich „Gold-O-Namel“ nennt. Diese Spritz- 
konservenbüchsen stehen überall herum. Eine seltsame Welt, 
eine Mischung aus Mysterium und moderner Technik, nachvik- 
torianischer Stilepoche und heutiger Sachlichkeit, Fließband- 
Konstruktionen, die, verwandelt durch die Nevelsonsche Kunst, 
ikonenähnlichen Zauber annehmen. 

Die Dichterin Else Lasker-Schüler hätte Louise Nevelson ge- 
liebt. Sie hätte sie vielleicht Königin von Theben genannt und 
in ihr Profil-Porträt eine goldene Sonne, einen silbernen Mond 
und einen schwarzen Stern gemalt. Louise Nevelson ist eine 
Nachfahrin der Dichterin. Im Jahre 1900 wurde sie in Kiew in 
Rußland geboren. Sie verzaubert Holz und Menschen. Ihr Haus 
ist ein Zauberschloß, sie ist hexenhaft und braut in ihrer Hexen- 
küche seltsame Gebilde: goldene Särge, barocke Buffets, Sta- 
laktiten. Holz ist für sie ein besonderer Stoff. In einem von der 
Martha-Jackson-Galerie herausgegebenen Katalog widmet 
Hans Arp ihr ein Gedicht und nennt Louise Nevelson die Enke- 
lin von Kurt Schwitters. George Mathieu, der französische Ma- 
ler, schreibt ein poetisches Vorwort, und das abgebildete Foto- 
porträt des Kataloges zeigt ein Gesicht, in dem nichts Verspiel- 
tes, nichts Kleinliches ist. 

Als die Künstlerin uns in ihrem Haus empfing, trug sie ein vio- 
lettes, loses, mantelartiges Hauskleid. Ihr rotbraunes loses 
Haar umrahmte das Gesicht. Die Augenlider hatte sie blau 
übermalt, ihr Gesicht erinnert an eine tragische Maske. Sie 
zeigt gerne ihre Sammlungen: afrikanische Masken, india- 
nische Töpfereien, viktorianische Stickerei-Bilder, Sammlungen 
von alten Bauerngeräten, Dinge für die Küche, alte Hackbeile, 
Feuerzangen, und selbst über dem Gasherd in der Küche sind 
ihre gesammelten Objekte arrangiert und dekorativ angeord- 
net. Sie erzählt, daß sie diese Dinge pflegt, putzt und durch 
das Betasten mit den Händen mehr über die Form der Dinge 


16 lernt als durch das Studium von Büchern. Sie sagt: „Spitzen, 


alte delikate Gespinste, haben mir das Wesen des Dreidimen 
sionalen nahegebracht, das Fließende, Seidige, Durchsidk 
tige... .“ Sie spricht über ihr Leben, ihr Studium bei Hans Hof 
mann in München, 1931, ihre Arbeit mit dem mexikanischen 
Maler Diego Rivera. Dann führt sie uns in die dritte Etage, die 
voll hängt mit Bildern, ihren eigenen, nie ausgestellten frühen 
Olbildern, die pastos gemalte, totemartige Köpfe darstellen. 
In den Jahren zwischen 1933 und 1938 hatte die Künstlerit 
mehrere Ausstellungen in New York und den USA; 1936 zeigie 
sie zum ersten Mal ihre Skulpturen in der A.C.A. Galerie 
New York. In den Jahren zwischen 1941 und 1944 stellt sie be 
Nierendorf aus und 1950 in der Galerie von Lotte Jacobi, der 
deutschen Photographin in New York. 

Als ich vor ungefähr vier Jahren Louise Nevelson eines Tage 
auf der Madison Avenue traf, sagte sie zu mir: „Heute habt 
ich alle meine Möbel auf die Straße gestellt, alles was über 
flüssig ist, hinausgeworfen. Jetzt werde ich Karriere machen 
jetzt gibt es nur noch Arbeit...“ Und Karriere hat sie ge 
macht. In ihrem Haus sind auch jetzt kaum Möbel zu sehefl 
aber es ist voll von Kunst, von Kunstwerken und Kunst im Wer 
den. Auch kleine Statuetten ihrer Schüler sind da und eine 
Sammlung von Werken befreundeter Maler. Eine Picass® 
Zeichnung lehnt am Boden an der Wand. Eine Katze mit gok 
denen Augen und weißgefleckten Ohren gleitet über die Holz- 
gebäude. Sie wiederholt die Nevelsonsche Farbskala: schwarz, 
gold, weiß. 

Im vierten Stock des Hauses ist das Büro untergebracht mi 
Kartotheken, Zeitschriften, Kunstbüchern, und dort stehen aud 
einzelne fertige Holzwände, versandbereit. 

Zuletzt führt uns die Künstlerin auf das Dach des fünfstöckigen 
Hauses. Der Ziegelsteinboden ist goldbestaubt. Hier wird dos 
Holz bemalt und bespritzt. Von hier sieht man auf die typisct 
Landschaft New Yorks: Ziegelsteinbauten, Kamine, Stahlge 
rüste. Von einem alten Bau aus der Jahrhundertwende starre‘ 
riesige grünpatinierte Löwenköpfe auf uns nieder. Sie reprö 
sentieren den Stil des Überdekorierten, der Pseudo-Romarntil 
einer vergangenen Zeit, die Louise Nevelson erlebte und nt 
vergessen konnte, deren Reste in Form von Holz-Zierat s? 
mit der elektrischen Säge zerstückelt und neu gruppiert, trans 
formiert, umkomponiert in ein grandioses Bric-ü-Brac, in Ike 
nen der Neuzeit. 
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Sky Chapel V, 1960 
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Oskar Kokoschka 
Paul Westheim 


Paul Westheim zum 75. Geburtstag 


Ein solcher Tag ist für den Betroffenen eher ein Tristäum als ein Ju- 
biläum, denn seine Sonne steht nun tiefer. Wir haben in Deutschland 
ober allen Grund, dieses Mannes dankbar zu gedenken, der durch 
die Schuld des Naziregimes sein Land verlassen mußte, Berlin den 
Rücken kehrend, das er geliebt und in dem er erfolgreich gewirkt 
hatte. 

Der 1886 in Eschwege Geborene gründete „Das Kunstblatt“, das er 
lebendig von 1917 bis 1933 redigierte. Er war es, der hier viele in- 
und ausländische Künstler bekannt machte, die damals noch kaum 
bei uns Kredit besaßen. Besonders für den Expressionismus und sei- 
nen Umkreis, aber auch für das, was ich damals „Magischen Realis- 
mus“ nannte, also eine gewisse Gegenbewegung, ist er energisch 
eingetreten. Das sei ihm nicht vergessen. Heute ist das ja leicht, aber 
197 und die gleich nachfolgenden Jahre war es durchaus keine 
Selbstverständlichkeit. Es gehörte Mut und Instinkt für das Neue 


PAUL WESTHEIM 


Von deninneren 
Gesichten 


„Künstler ist, wer sein Zentrum in sich selbst hat.” 
Fr. Schlegel 


Hinter uns, als eine Vergangenheit mit mannigfachen Reizen 
liegt ein Typus Künstler, der im Instinkt nach außen, ins welt- 
lich Wesenlose gerichtet gewesen. Seine Heimat war die Peri- 
pherie, wo die Dinge im glitzernden Schein und spielenden 
licht zerfließen. Ruhelos, unstet und flüchtig wie der sich selbst 
verlorene Kain durchraste er die Welt des Selbstbetrugs, 
lüstern nach den Gaukelbildern der Sinne, lechzend nach 
lockerem Augenschmaus, brünstig nach dem Niefaßbaren, dem 
von Sekunde zu Sekunde entschwebenden Kaleidoskopgeflim- 
mer einer eingebildeten Wirklichkeit. 

Schicksal der Impressionisten, ihre weltgeschichtliche Sendung 
war es, diesen Rausch auszutollen. Aber es mußte ein Erwachen 
geben. Die Unrast, dieses sich selbst raffinierende Flimmern 
und Spiegeln im flüchtig Weltlichen mußte neue Unruhe aus 
Sich gebären. Verzweiflung über den Aberwitz des trügerisch 
Augenfälligen, Erschrecken, Entsetzen und nach dem Aufwa- 
chen eine neue ungestüme Gier nach der wahreren Wahrheit, 


dazu, diese Linie trotz damaliger Anfeindungen durchzuhalten. 
Wenn manchmal auch Fehlwertungen getroffen wurden, so sagt das 
nichts gegen die Verdienste, die sich diese Monatsschrift für Deutsch- 
land erwarb. 

Westheim war es auch, der eine Zeitschrift für Graphik „Die Schaf- 
fenden“ im Euphorion-Verlag herausgab. Auch sie mußte 1933 ihr 
Leben lassen. Er war ferner Gründer und Herausgeber der Serie 
„Orbis pictus“, innerhalb welcher er über „Indische Baukunst“ und 
„Klassizismus in Frankreich“ handelte. Ob er alte oder neue Kunst 
anpackte, er gehörte zu denen, die herausgreifen und entsprechend 
deuten, was für die eigene Epoche innerlich aktuell ist. Über solche 
Leute mokieren sich manchmal die Fachspezialisten, gänzlich zu Un- 
recht, denn später stellt sich heraus, daß sie mit neuen Deutungen 
verklungener Werke von jenen Belächelten beeinflußt sind. Wan- 
delt sich alle Geistes- und Wertwissenschaft doch mit dem Zeitgeist 
ihrer Betrachter, wenn man diese These nicht sogar auf unser ge- 
samtes, auch das politische Bild der Vergangenheit beziehen 
darf. 

Westheim war auch jahrelanger Mitarbeiter der damals ausgezeich- 
neten „Frankfurter Zeitung“. In Deutschland hat er folgende Bücher 
herausgebracht: „Kokoschka“ (1. Ausgabe 1918), „Lehmbruck“, 1919. 
Beides waren Erstbiographien. Es folgten „Künstlerbekenntnisse“ (im 
Propyläenverlag), „Die Welt als Vorstellung“, „Für und Wider“ und 
„Das Holzschnittbuch“ (alles bei Kiepenheuer). Mit Carl Einstein 
edierte er 1925 den „Europa-Almanach“. Kurz vor seinem erzwun- 
genen Abschied von Deutschland erschien noch „Helden und Aben- 
teurer“, im Reckendorf-Verlag. Später schrieb er Vorworte zu einer 
Courbet-Mappe und mehreren Kokoschka-Mappen. Im Druck befin- 
det sich eine Einleitung zu „Kokoschka als Zeichner“. 

Seit 1941 lebt er nun in Mexiko, wo er in spanischer Sprache 7 Bücher 
erscheinen ließ, 3 über altmexikanische Kunst als Ausdrucksphäno- 
men, also nicht archäologisch gedacht. Für die im Stauffacher-Ver- 
lag (Zürich) erscheinende Weltkunstgeschichte verfaßte er den Bei- 
trag über altmexikanische Kunst. 

Mögen dem regen, unternehmungsfreudigen Schriftsteller und Deu- 
ter der Künste noch gute Jahre beschieden sein. Wir haben ihn nicht 
vergessen. Roh 


nach jenem klingenden Rhythmus, der das Blut durch die Adern 
wie die Sterne um ihre Sonne treibt. 

Ein Aufschrei war es, Aufschrei der Seele, die wieder heim 
finden mußte, heim zum Quell des Lebendigen, zum schöpfe- 
risch Göttlichen. 

Das Leben fing an, unterirdisch, dem scharfen Auge nur er- 
kennbar, die tieferen Schächte aufzubrechen, die hinführen zur 
inneren Erkenntnis, aus der heraus das Gegenständliche in sei- 
ner Fülle erst blüht, indem es über seine Zufälligkeit hinweg 
Sinn und Dauer bekommt. Ein neuer Wille zum Unbedingten, 
ein herrischer, nach Wesenheit dürstender Wille mußte wie- 
der die Kunst erfassen, wollte sie sich nicht als nervenprik- 
kelnde Tändelei ausschalten aus dieser frischen Geistigkeit. So 
mußte es ohne Zutun fast zu einem Bruch kommen. Die Kunst, 
wie sie aus dem 19. Jahrhundert, aus der fin de-si&cle-Stim- 
mung zu uns herüber kam, war ein Ausklang, das matte Ver- 
ebben einer Welle im Technisch-Formalistischen. Es gab keine 
andere Rettung als die Rückkehr zum Ursprünglichen;; um über- 
haupt zu sein, mußte die Kunst wieder bildnerisch, das Bild ein 
Gebilde überweltlich-übersinnlicher Anschauung, das Geschaf- 
fene ein Ausdruck visionär geschauter Tatsächlichkeit werden. 
So fing die Linie an um ihrer selbst willen, um des himmlischen 
Rhythmus in ihr, um dieser Kraft des Geistigen zu klingen, so 
kam ein Glühen in die wiederum zur Freiheit gebrachten Far- 
ben, ein Leuchten und Singen in den Raum, der sich selbst wie- 
der fand als Fassung des Unfaßbaren. 

Hier liegt der Gegensatz zwischen dieser Kunst des innerlich 


Geschauten und den Kunsifertigkeiten von gestern, in denen 25 | 
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| das Ziel erreicht war, wenn ein Wirklichkeitseindruck so ephe- Es ist doch nicht Zufall, daß mit dieser Abkehr, diesem Hervor. F die b 
| mer, so vergänglich und willkürlich, wie er ins trügerische Auge brechen des neuen Kunstgeistes alle verinnerlichte und man F hinau 
eindringt, aufs Blatt gebracht, will sagen in seiner banalen Zu- darf sagen: alle ganz starke Kunst der Vergangenheit ein | Aus d 
fälligkeit nachgeahmt worden war. Der Maler, ob er historisch- neues Gesicht angenommen hat. Warum mußte der Umkreis f schaft 
pathetische Szenen stellte, oder ob er sich bei Wind und Wet- des Gotischen in allen Kunstkulturen vom deutschen Mittelalter F nach. 
ter im Freien aufbaute, wollte Spiegel, wollte Übertragungs- bis nach Ägypten und Ostasien auf einmal eine so aufregende | somm 
apparat sein, und je mehr er sich selbst entäußerte, je sklavi- Aktualität bekommen? Die Steinriesen, die im Maßwerk der | beiten 
scher er in seiner Wiedergabe war, um so größer dünkte er Dome schlummerten, scheinen auferstanden aus einem langen fi yorsto 
| sich. Seine bildnerischen Mittel: die Linie, die Farbe, das Räum- Dornröschenschlaf, und aus verstaubten Codicis, in die glück- f Wuns 
liche, waren Handhaben für ihn, nichts weiter, der Rahmen eine hafte Lukasbrüder ihre Beseligungen illuminierten, jubelt's auf | plick, 
| willkürliche Begrenzung, ebenso willkürlich wie der Ausschnitt, mit Klang berückender Süße. Und nicht das, dieses Künstle- | der fc 
| der aus einer weiten Landschaft genommen war und der nach rische allein, der geistige Urgrund jener Epochen, der Rausch | zureiz 
| Gutdünken kleiner oder größer hätte genommen werden kön- des Pantheistischen, der über die Mystiker der verschiedenen Es sch 

nen. Wenn trotzdem gelegentlich Zwingendes entstand, so da- Jahrhunderte kam, das Asiatische, ist wieder Triebkraft ge- | derne 

durch, daß die schöpferische Persönlichkeit instinktiv aus der worden. Könnte es nicht von heute sein, wie Meister Eckhardt || verstä 
und die Seinen: die Tauler, die Suso, die in den Herrn ver- | die zu 
zückte Mechthild, die Gottesfreunde verwarnten, sich nicht an # oder E 
die Unwirklichkeit des Wirklichen zu verlieren? halten 
Und heißt es nicht geradezu bei Hauptmann: „Alle verschiede- } und n 


siert sind 
nen Grade der Träume erforscht zu haben, würde bedeuten, f schwei 
Aber es konnte nicht anders sein, als daß die Kunst sich zurück- in einem weit tieferen Sinne als irgend einem heutigen, Ken- | ın seir 


sehnte zu ihren Ursprüngen, daß sie und der Künstler ihr Zen- ner der menschlichen Seele sein. Der Traum Emanuel Quints note 
trum wieder in sich suchten. Schaffen heißt wieder erschaffen, gehört zu denen, die in nichts weniger real als irgendwelche | men z 


erschaffen wollen aus einem Gestalterwillen, aus einer der Ereignisse des sogenannten wachen und wirklichen Lebens gültige 
Seele eingeborenen Idee heraus. Wie das Chaos nicht Vorbild sind?” gehalt 
sein konnte für das Weltgefüge, dessen Bild der Schöpfer in Mission des Künstlers in dieser Zeit ist nichts anderes, als dieses 
sich trug und das nach seiner Eingebung zu der Harmonie ge- Hineinführen des Menschen in das Ich, in das Unergründliche 
kommen ist, in der es schwebt, so muß der Künstler wieder for-- seiner Wesenheit. Aber der Geist kann den Geist nur bezwin- 
men nach dem Gesetz der großen Harmonien, die unerlöst und gen durch die Kraft, die von seiner Art ist, durch den im Rhyth- 
| dem profanen Sinn ungreifbar in den Dingen schlummern. Das mischen schwingenden Akkord. So wird alles Ton, Farbe on 
| Zufällige, das Nur-Sehbare sinkt ab als etwas Belangloses, Farbe, Linie in Linie schwingend. Ein Schweben in sich, Gleich- 
und aus dem geistigen Element, das die Form ist, baut sich eine NS und Klärung zugleich. Wie ein Land der Verheißung liegt 


in sich beschlossene Ordnung, das neue visionär geschaute diese Kunst der vergeistigten Energien vor uns, vor den Augen 
Kunstwerk auf. derer, die mit uns aus der Wüstenei des gegenwärtigen Kunst- 


treibens herauswollen. Es ist ein Brausen in diesen Werken, 
das starke Brausen des Sturmes, der den Segler über den 


Enge dieses Prinzips herausbrach, und wo sie es mit Bewußt- 
sein zu tun versuchte, da mußten sich die tragischen Fälle er- 
geben, die mit den Namen Mares und Cezanne charakteri- 


| Man setze sich auseinander mit den Werken der neuen Kunst, 
| Ozean treibt, das Brausen des Blutes, das Männer zu Helden 
macht, es ist eine Schönheit in diesen Werken, die Schönheit 


ka, der Heckel und Kirchner. Da ist nicht Farbe und Masse um des Ursprünglichen, des wahrhaft und enthusiastisch Erlebten, 
eines äußeren Zweckes willen, um der Erinnerung an irgend und es ist eine flammende Sehnsucht in ihnen, etwas von jener 
| etwas, was außerhalb der Welt des Kunstwerkes von oder sOZU verzückten und entzückenden Sehnsucht, die die nackte Seele 
| sehen gewesen. Da ist nichts, was Abdruck, was Klischee eines heimsuchen läßt zu ihrem Ursprung, dem unendlich klaren 
- doch auch nur eingebildeten - Natürlichen sein möchte, und Schöpfer. 

| es ist nichts in ihnen, was als Episode aufgenommen und was So ist um uns herum diese neue Jugend aufgestanden, diese 
| als Episode aufzufassen wäre. Welch ein Sinn hätte es auch, Starken, die aus der Versklavung im Mechanistischen, aus die- 
| auf einer mächtigen Tafel festzulegen, wie Herr X oder Y in ser wirklichen Finsternis Licht des Geistigen wollen. Ihre Gier 
| der und der Stunde in einer so und so zufälligen Stimmung aus- muß es sein, die Welt von innen zu erobern, alles Seiende aus 
gesehen hat? Was macht es aus, ob gerade ein grüner Schlag- seinem Wesen, aus der eingeborenen Form heraus zu umfas- 
schatten diesem Herrn X über die Wange huschte, wenn er als sen. Wie anders aber könnte der Mensch zur Klarheit, zur 
Kaufmann, als Ingenieur, als Feldherr, als Gelehrter eine Po- Klarheit der Anschauung, zur contemplatio gelangen, als daß 
| _tenz ist, über deren Wesensart man Aufklärung haben möchte, Er In die eigene Tiefe hinabstiege, als daß er den Goft, den 
| da man von Angesicht zu Angesicht ihm gegenübergestellt Unermeßlichen, in sich, in seiner Seele Wesenheit fände. Es is 


wird? Und wäre es nicht gescheiter, die Leute gingen selbst mit u nen aller BE aan er = in den 
offenen Augen hinaus ins weite Land, wenn sie Stimmungs- a Zr enge eister wieder einmal enthüllt. 
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IM GEDENKEN AN WERNER GILLES 


" Zwischen den beiden Weltkriegen hatte die Düsseldorfer Künstler- 
"schaft, besonders ihre nach Frankreich orientierte Jugend, eine über- 
aus fruchtbare und glückliche Entwicklung genommen. Aus ihr rag- 
ten hervor: Max Ernst, Jankel Adler, Otto Dix und Otto Pankok als 
die bemerkenswertesten, die man bereits, auch über Deutschland 
hinaus, anerkannte. 

Aus dieser Düsseldorfer Jugend schlossen sich acht zu einer Gemein- 
schaft zusammen und gingen, um ihre Sommerstudien zu machen, 
nach Südfrankreich, ein kleines Fischerdorf, Le Brusque. Es war im 
Sommer 1930, als ich ihrer Einladung folgte, wobei sie mir ihre Ar- 
beiten vorlegten. Ich erkannte bald, daß Werner Gilles ihnen allen 
vorstand, dessen Arbeiten mich sofort fesselten und in mir den 
Wunsch weckten, etwas davon zu erwerben. Das war der Augen- 
blick, in dem ich Gilles für mich entdeckte, dessen Schaffen mich in 
der folgenden Zeit anregte, das ich bewunderte, und das mich auf- 
zureizen geeignet war. 

Es schien mir, als kannte Gilles und liebte fast alles, was die mo- 
derne und sogar modernste Kunst ausmachte, der ich oft teilweise 
verständnislos gegenüberstand, mit Kritik oder Bedenken belastet, 
die zu Einwendungen geführt hätten, die vorzubringen mich Scheu 
oder Ehrfurcht vor ihm verhinderten. Wie hätte man das auch durch- 
halten und tun können, wenn man ihn in seiner sanften, bestimmten 
und nachdenklichen Art reden hörte, der auch allem, dem man 
schwer verstehend gegenüberstand, einen Sinn und Adel verlieh. 

In seinem Werke findet man wenig oder fast keine größeren For- 
mate, obwohl er ständig davon sprach oder schrieb, solche vorneh- 
men zu wollen. Das Drängen nach sofortiger Realisierung und end- 
gültiger Gestaltung seiner poetischen Visionen dürfte ihn davon ab- 
gehalten haben, dem nachzugehen, was C&zanne so groß erscheinen 


Willibald Kramm 


läßt, daß er in jahrelangem geduldigem Tun, Sensationen über Sen- 
sationen, wie er diese vor der Natur oder in seinen Imaginationen 
finden konnte, in ständigem Komponieren und Motivieren überein- 
anderreihte. 

Bei einem meiner wiederholten Besuche in Le Brusque zeigte Gilles 
mir ein eben gemaltes Bild, das in einer momentanen Eingebung auf 
die Rückseite einer Leinwand gemalt war, die vorne den gleichen 
Vorwurf zeigt, von dem aber keineswegs die gleiche eindringliche 
Emotionskraft ausgeht und der lange nicht so starke Poesie aus- 
strahlt. Diese im Drange, schnell zur Gestaltung einer Vorstel- 
lung zu kommen, gemalte Rückseite, stellt ein mit schwarzer Farbe 
gemaltes, sich im Wasser spiegelndes Haus dar, über dem ein mit 
bunten Tupfen dargestellter Himmel sich wölbt, in dem ein Phanta- 
sievogel fliegt. Also ein ausgemachter echter Gilles in all seiner 
Schönheit, den ich damals erwerben konnte, der mir immer gegen- 
wärtig blieb und zu meinen Malerfreunden genau so warm und fes- 
selnd spricht, wie immer noch zu mir. 

Wer einmal Gilles erlebt hat, wie er sich in der drückendsten und 
qualvollsten Hitze in eine Felsenlandschaft begibt, um dort in streng 
geregelten Zeiten vor der Natur seine Aquarelle zu malen, wird nie 
mehr davon sprechen, daß moderne Maler es sich leicht machen. In 
dieser Landschaft bewegte sich Gilles und brachte sie in Einklang 
mit mythologischen Sagen, fand ihren Sinn und ihre Geheimnisse 
und gab von ihr alles, was zauberhaft und poetisch gesehen wer- 
den kann. 

Nur zu selten werden uns Deutschen aus einem sorgsam und opfer- 
willig gepflegten Garten solch poetische Kunstgebilde zur Blüte ge- | 
bracht, die wir geneigt sind, in Vergleich zu stellen zu dem, was uns | 
einmal in der Donauschule erblühte. Bei Gilles wäre dies erlaubt. 
Montagnola, im Juli 1961 Hans Purrmann 


WILLIBALD KRAMM 70 JAHRE ALT 


Es war in den schlimmen Monaten nach Kriegsende 1945, als sich ein Kreis von 
Heidelberger Kunstfreunden im Hause des städtischen Kulturreferenten Dr. Franz 
Moufang zusammenzufinden pflegte, um das Gespräch über die „Moderne Kunst” 
an dem Punkte wieder aufzunehmen, wo man es vor 12 Jahren hatte unterbrechen 
müssen. 

Unter den unbekannten Künstlern, deren Arbeiten der Gastgeber damals seinen 
Gästen vorsetzte, befand sich ein gewisser Willibald Kramm, Flüchtling aus Frank- 
furt an der Oder, in den fünfziger Jahren stehend, Autodidakt, der erst spät zur 
Kunst gekommen war. Das, was man von ihm zu sehen bekam, war keineswegs von 
iener herausfordernden Art neuester Richtungen, an die sich unser Auge erst wie- 
der gewöhnen mußte. Aus den großen Oltemperastudien, diesen Impressionen von 
zertrümmerten Großstädten oder von wolkenverhangenen Landschaften Oberbayerns 
schlug uns eine Melancholie entgegen, die seit Munch in der Malerei selten gewor- 
den war. 

Seit jenen Jahren ist Willibald Kramm einen Weg gegangen, der ihn geradezu in 
polar entgegengesetzte Regionen entführt hat: aus verschwimmender Tonigkeit in 
mittägliche Farbenhärte, aus wohliger Raumtiefe in eine gepreßte Fläche, aus dem 
Frei-Malerischen in eine graphisch besti heit. Nur der dichterische 
Zug ist sich gleich geblieben: jetzt frei von etwas altmodischer „Stimmung”, mehr 
geladen von jener „Dämonie ohne Dämonen”, die uns heute, da so viel von Ernüch- 
terung, Entzauberung, Entmythologisierung die Rede ist, erst recht zum Schicksal 
wird. Zu den „Gegenstandslosen” konnte ein Künstler wie Kramm freilich auch jetzt 
nicht übergehen, aber in seiner Weise hat er sich mit den „halbabstrakten” Aus- 
drucksmitteln auseinandergesetzt. 

Mit seinen nun siebzig Lebensjahren scheint der Jubilar immer noch auf dem Wege | 
zu sein, immer noch zu magischen Verwandlungen geneigt. Das lassen die jüngsten | 
Farbstudien und — überzeugender noch — die umfangreichen graphischen Kompo- 
sitionen vermuten, wie man sie kürzlich in der Mannheimer Kunsthalle sah. Die 
manchmal schon an die Grenze skurriler Manier streifende Art, in der er — balan- 
cierend auf dem schmalen Grat zwischen Realität und Traum — die sichtbare Welt 
zusammenzwängte, scheint einer neuen Gelassenheit weichen zu wollen. Plötzlich 

ist die vielfach verstellte „Natur“ mit ihren geheimen Schriftzeichen wieder da: 
Bruchstücke aus dem Waldesinnern, gefällte Bäume, Baumstrünke, Wurzeln, Pflan- 
zen — alles in besonderer Sicht. Die monoton gehäuften Füllmuster, das überdiffe- 
renzierte lineare Netzwerk, wie wir es z.B. in seiner graphischen Folge „La cittä” 
beobachteten, scheint sich zugunsten mehr zusammenfassender Tonlagen von sanf- 
terer Schwarzweißwirkung oder Farbigkeit vereinfachen zu wollen. G.F.H. 277 
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AUSSTELLUNGEN 


DAS NAIVE BILD DER WELT 


Mit dieser Schau hat sich Dr. Mahlow, der Leiter der Baden-Badener 
Kunsthalle ein wirkliches Verdienst erworben. Sie wandert in das 
Historische Museum nach Frankfurt, wo man sie bis zum 19. Oktober 
sehen kann, und wird dann im Kunstverein Hannover gezeigt. Ver- 
sammelt wurden hier Beispiele zur Laienkunst, allerdings nur unseres 
Jahrhunderts, wobei Frankreich, Deutschland, die Schweiz, Italien, 
USA, Belgien, Jugoslawien, Lateinamerika und Haiti mehr oder we- 
niger berücksichtigt sind. Allerdings fast nur in punkto Malerei. Nur 
einige urwüchsige plastische Arbeiten (aus Haiti) waren eingeschal- 
tet. Ein üppig illustrierter Katalog mit schwarz-weißen und far- 
bigen Wiedergaben sowie grundsätzlichen Abhandlungen zum The- 
ma kann als bleibendes Dokument angesehen werden. Nicht alles 
wurde aufgewiesen, was man als Kunst der Laien bezeichnen könnte: 
man hielt sich vielmehr an „Das naive Bild der Welt“, dem Titel 
jenes Buches folgend, das O. Bihalji-Merin veröffentlichte. Bei allem 
Unterschied zwischen den Ländern und Individuen handelt es sich 
hier durchweg um gegenständliche, mehr oder weniger koordinative 
Anschauung kindlicher Art, die sich aber von der Kinderzeichnung 
durch größere Gegenstandsschärfe und Konstanz eines unbewußten 
Stils der jeweiligen Maler unterscheidet. 

Holland, England, Spanien und weite Teile von Südamerika, aber 
vor allem auch das weitere Deutschland fehlen. Den deutschen „Nai- 
ven“ soll aber eine eigene Schau gewidmet werden. Die Herkunft 
der naiven Malerei aus der Volkskunst wird nur angedeutet, denn 
dieses Thema behandelt eine eigene Ausstellung dieses Herbstes in 
Basel. Für Frankreich beschränkte man sich vor allem auf die von 
Uhde beschriebenen „klassischen“ fünf, wobei die Seraphine für eine 
kommende, zweite Ausstellung ausgespart bleibt. Auch der Beitrag 
Jugoslawiens wurde beschränkt, wird aber wahrscheinlich eine Fort- 
setzung erfahren. Erfreulich, daß man jeden Maler möglichst in sechs 
Beispielen zeigt, um seine Individualität verdeutlichen zu können. 
Denn so sehr die vielen Individuen und Länder auch eine gemein- 
same, naive Sprache bekunden, so wenig ist doch ihr persönlicher 
Einsatz ausgelöscht. 

Einige Vergleichsbeispiele zur „hohen“ Kunst hätte man auslassen 
können. (Derain, Stückgold etc.). Und die viel zu schwierige 
Frage, ob in der abstrakten Gestaltung bereits möglich sei, was man 
als „naiv“ bezeichnet, hätte durch Buchheister nicht illustriert 
werden dürfen. Oder man hätte diese didaktische Abteilung ge- 
nauer ausbauen müssen. Als ganz verfehlt wurde allgemein empfun- 
den, die Bilder von Ursula, der Frau Bernard Schultzes, einzuglie- 
dern. Sie sind nichts weniger als naiv, sondern mit einem etwas de- 
kadenten Raffinement geladen. 

Um so mehr erfreuen elf Arbeiten von Henri Rousseau gleich- 
sam als feierliche Einleitung, wobei das Porträt Brummers, der 
Dschungel, Landschaften von Paris und vor allem jenes Bild geprie- 
sen sei, auf dem 1906 die Freiheit die Herren Maler zur Ausstellung 
der Unabhängigen einlädt. Den Postbeamten Vivin mit seiner 
schönen, geomeirisierenden Monotonie könnte man noch besser auf- 
weisen. Von Bauchant erfreut die kräftige „Metzgerei“ und die 
plastisch gewellte „Paysage grec“. Von Bombois vor allem der 
strotzende „Athlöte forain“, nicht minder seine raumvoll gesehe- 
nen Landschaften, während Trotin, O'Brady und Lagru (die 
nicht zu jenen „Klassikern“ gehören) sich eher ins kleinteilig Ziselie- 
rende verlieren. 

Eine Gruppe für sich bilden die Neger-Maler von Haiti (deren an- 
dersartige Funktion ich 1951 zu umschreiben suchte, in einem Aufsatz 
„Haitimaler und die kulturelle Rückströmung“). Hier finde ich Obin, 
St&phane und Bien Aim& am fesselndsten. 

Innerhalb der jugoslawischen Abteilung sollte man Generalic 
nicht überschätzen. Seine glatte, perlmuttrige Farbgebung und oft 
fasergenaue Durchzeichnung zieht natürlich das große Publikum be- 
sonders an, ergeht sich aber oft in äußerlich könnerischen Effekten. 
Naiver und eigenartiger wirken die Landschaften von Skurjeni in 


| 28 ihrer einsamen Aufsicht oder zaghaften Strichelfaktur. 


Im deutschen Sprachbereich unterscheiden sich besonders stark der 


höchst skurrile Bibelmoler Trillhaase und der friedsam-idyllische } 


Schweizer Adolf Dietrich, dessen Arbeiten schon einen Über. 
gang von der Naivität in die nuancenreiche Finesse bilden. Dane. 
ben erfreut die kindliche Frische des italienischen Schuhmacher 
Metelli und die primitiv derbe Expression des Polen Nikifor. 
Wenn man die erstaunlichen Ergebnisse amerikanischer Laienkunst 
aufweisen will, muß man zeitlich weiter zurückgehen, wie dies vor 
etlichen Jahren in einer Ausstellung in München (Amerikahaus) ge- 
schah. Fürs 20. Jahrhundert ist die urtümliche Malerei Pippins er. 
frischend, und es bleibt erstaunlich, wie er sie mit beinah dadaistisch 
montiertem Rahmenwerk auch noch gegenüber einer modernen 
„Schlacht mit Minenwerfern und Flugzeugen“ durchhält, wobei er 
hier wie in seinem Bild der „Baracken“ alles in ein nächtliches Todes- 
grau bettet. In äußerstem Kontrast hierzu die Akte und Tiere von 
Hirshfield, ein seltenes Beispiel dafür, daß auch ganz elegant 
dekorativ hingebreitete Malerei zugleich ausdrucksvoll sein kann, 
Auch das Interieur des Minenarbeiters Kane ist vielsagend, wäh- 
rend die vereinfachten Akte und Landschaften von Branchard 
entleert wirken. 

Die Abhandlungen des Kataloges umkreisen die grundsätzlichen 
Fragen, die hier für eine Kunstwissenschaft entstehen: worin die Un- 
terschiede zwischen Laienmalerei im allgemeinen, naiver Äußerungs- 
form im speziellen, Volkskunst, Primitivismus und Kindermalerei be- 
stehen. Hierbei sind zwei Meinungen zu unterscheiden. Die einen 
wagen genaue Abgrenzungen, so vor allem Georg Schmidt. Die on- 
deren sehen fließende Übergänge, so Ren& d’Harnoncourt und ich 
selbst. Andere wie Bihalji, Mahlow und de la Motte stehen dazwi- 
schen. Mahlow gibt in einem Nachwort zu: „Naive Kunst — eine 
klare Definition gibt es nicht... auch die Beiträge dieses Kataloges 
bringen keine Entscheidung.“ 

Wenn uns im 20. Jahrhundert manche additive Bildform, manche 
Farbgebung und Nichtperspektive etc. als naiv erscheinen, so sagt 
das gar nicht, wie Georg Schmidt vermeint, daß ähnliche Darstel- 
lungsformen in früheren Zeiten aus naiver Weltbegegnung stamm- 
ten. Sie können sogar aus höchstem, damaligen Raffinement und 
sehr bewußtem, festgelegtem Lehrbetrieb erwachsen sein. Von den 
„vorklassischen“ Traktaten und intellektuell gegliederten Lehrbüchern 
sind uns nur wenige erhalten. Was zum Beispiel Villard de Honne- 
court hinzeichnet und mit intellektuellem Bewußtsein propagiert, 
wird uns heute weitgehend naiv erscheinen. 

Wenn aber Naivität nichts anderes bedeutet, als das unschuldige 
Überspringen der jeweiligen Lehrmeinungen, so sind die Naivitäten 
genauso veränderlich und relativierbar wie die Bewußtseinsrezepte 
der verschiedenen Epochen. Georg Schmidt dürfte in große Schwie- 
rigkeiten kommen, wenn er alles vorklassische Formengut, wie er es 


in seinem Beitrag unternimmt, als mehr oder weniger naiv bezeic- fi 


net. Nach seinen Angaben, nach welchen 6 Bildmittel ein für alle- 
mal als Voraussetzung einer nicht naiven Produktion zu gelten ha- 


ben, wären übrigens sogar die heutigen Kunstakademien, da sie R 


nicht mehr eine Zentralperspektive, anatomische Richtigkeit und Ge 
genstandsfarbe für die Malerei fordern, Gehäuse jener Naivitäl, 
während sie doch voller, nun freilich anderer, Bewußtseinsdoktrinen 
stecken. 

Die „nicht voll entwickelte Körperlichkeit“ als „entscheidendes Merk- 
mal der Naiven“ anzusprechen, kann weder für das Mittelalter noch 
für Ostasiens Malerei, noch eben für die heutige Akademie Gültig- 
keit haben, weil in allen diesen Fällen Traktate hoher Bewußtheil, 
ja schulischer Verhärtung aufgestellt werden. — Die Polarität „naiv 
oder nicht“ ist keinesfalls so einfach identisch mit der anderen: 
„freies Schalten oder Nachahmung der Natur“. 


Den meisten anderen Bemerkungen von Schmidt zum Material der 


Ausstellung würde ich zustimmen. Den ganzen, schwierigen Komplex 
von Fragen, die hier aufbrechen, möchte ich aber eigens behandeln. 
Zu vorsichtig und zaghaft erscheint mir Sandbergs Anmerkung, in 


all dem Dargebotenen überhaupt keine Kunst sehen zu wollen. Alle ff 


Autoren des Katalogs, auch Mahlow, bezweifeln diese These. — Mil 
Michailow, der sich schon 1935 in der „Zeitschrift für Kunstgeschichte’ 
mit der Begriffbestimmung der Laienmalerei befaßte, habe ich mich 
schon vor Jahren auseinandergesetzt. (Im unvollständigen Literatur 


verzeichnis fehlen einige meiner früheren Essays zum Thema.) Hier 


möchte ich nur noch ein Fragezeichen setzen hinter einige Behaup 
tungen dieses Autors, soweit der Text seinen Aufsatz wiedergibt: 
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‚Die Linie zum Beispiel enthält (bei der Laienkunst) kein seelisches 
Ausdrucksvermögen“. — „Der Primitive steht der Umwelt nicht schil- 
dernd und erlebend gegenüber ... .” Glücklicherweise liest man in 
gewissem Widerspruch hierzu: „So stehen oft hinter einer Ober- 
fläche voll Niedlichkeit und kindlicher Anmut überpersönliche Kräfte, 
welche ein an die Grundschichten des Empfindungsbereiches rühren- 
des, in Einzelfällen bis zum Quälen getriebenes Erlebnis auszulösen 
vermögen.“ Seltsamerweise heißt es dann wieder (heute schon durch- 
aus veraltet): solche Bildwerke seien „außerordentlich schwer zu er- 
fassen.” 

Nun, die dankenswerte Ausstellung bewies das Gegenteil. 

Franz Roh 


ARTE E CONTEMPLAZIONE 


Im repräsentativen Palazzo Grassi sieht man bis Ende Oktober un- 
ter diesem Motto ausgewählte Werke des „Informel“”. Man spürt 
hierbei die sorgende Hand Sandbergs vom Amsterdamer Stedelijk- 
museum. Der Palazzo hatte seine Tore weit geöffnet, und eine feier- 
liche Vernissage ging in Szene. Leider waren nicht alle eingeladenen 
internationalen Kenner und Kritiker erschienen, denn die Tiroler 
Schützen randalierten im Norden und die italienischen Eisenbahner 
streikten im Süden. 
Außer der riesigen Biennale sorgt das „Centro Internationale delle 
Artie del Costume“ in etwas intimerer Art dafür, daß wir auf dieser 
wunderbaren Insel nicht in der grandiosen Vergangenheit ertrinken. 
Diese wiederkehrenden Unternehmungen sind hauptsächlich dem 
Mailänder Textilindustriellen Marinotti zu danken: in seinen Muße- 
stunden verfertigt er Keramik, seine Tochter Maria-Luisa de Romans 
zeigt umfangreiche Farbtürmungen, die wie sich ballendes Gewölk 
den Bildraum füllen, und der Sohn Paolo versuchte einleitend, den 
Sinn heutiger Kunst teils philosophisch, teils rhetorisch einzufangen. 
Der mächtige Palazzo war innenarchitektonisch ganz verwandelt 
worden, so daß eine gute Hängung zustande kam. Zu begrüßen 
auch, daß nur wenige Künstler eingeladen waren, damit jedem ein 
Sonderraum gewährt werden konnte. Entsprechend ist auch der 
äußerst opulente Katalog mit lauter Farbtafeln zu loben, obgleich 
die Farben, zwar niemals schrill oder süßlich, völlig verändert sind, 
so daß man sie nur wie „Variationen zu einem Thema“ nehmen 
darf. 
1951 begann dieses „Centro Internazionale“, in dem sich eine Ver- 
einigung italienischer Kunstmäzene gebildet hatte. Zunächst lag der 
Akzent mehr auf Tracht und Kunstgewerbe, und die Schau „Leben- 
diges Venedig“ von 1954 lebt noch in guter Erinnerung. Seit 1959 
dominieren die freien Künste, wobei man besonderen Wert auf Ex- 
perimentelles legt. So wurde 1959 „Vitalitä nell’ Arte“ demonstriert: 
die Introspektion einer inneren Dynamik. 
1%0 gab es dann „Dell’ Arte a la Natura“, wobei man diejenigen 
Maler und Bildhauer des Informel hervorheben wollte, die mit ge- 
heimen Naturanalogien spielen. 
Diesmal aber heißt das Motto „Kontemplation“, wobei man also 
vom impulsiven Wirbel Abstand nehmen will, um sich einer be- 
sinnlicheren Formung zuzuwenden. Da dieses Phänomen erst im 
Werden ist, konnte es allerdings nicht folgerichtig dargestellt wer- 
den. Wichtiges fehlte; und gar manches von der motorischen Gegen- 
richtung strömte wieder ein. 
Immerhin arbeiten schon manche Maler auch des Informel mit einer 
neuen, verhaltenen Stille. So der Japaner Azumo in seinen Bil- 
dern und Reliefs, die man keineswegs rauschhaft divisiv, sondern ge- 
messen additiv ablesen soll. Allerdings koordiniert er seine Elemente 
manchmal zu simpel. In den Vereinigten Staaten ist es vor allem der 
Russe Rothko (New York), der (diesmal zu sparsam dargeboten) 
sich um eine hohe Gelassenheit bemüht: unbewegt stehende, riesige, 
fakturlose Farbfelder, gleichmäßig milde leuchtend und nur an ihren 
Rändern sich verwandelnd. — In anderer Art muß man den Spanier 
Töpies als ausgesprochenen Anti-Vitalisten betrachten: er- 
sterbende Farbe, steinerne Materie, sparsamste, runenartige Zei- 
chen. — Kunde vom Ewigen, Uralten. Lauter Metaphern eines Ver- 
gänglichkeitsbewußtseins, irgend ein Grenzgemäuer, an dem das 
asein endet. 


Bei beiden Meistern kommt eine gewisse Statik wieder auf, wäh- 
rend dieser Begriff schon vor dem Informel zum Schimpfwort abge- 
wertet worden war. Um so verwunderlicher, daß es dem Italiener 
Scanavino gelingt, einen Zyklus vom Triumph des Todes in auf- 
zuckenden Bewegungen zu realisieren. Er läßt unheimliche Gespinst- 
formen aus düsterer Fläche blitzen. Sie wirken wie entfleischte Le- 
bensnerven, die noch: einmal in ohnmächtiger Dynamik aufbe- 
gehren. 

Mit einem ganzen Zyklus wartet auch Fontana auf, zielt aber 
nach dem Gegenteil: der Glanz Venedigs soll hier besungen wer- 
den, natürlich nicht mit Sacherinnerungen, sondern nur durch Ma- 
terialmetaphern. Das glanzvoll Leuchtende der Inselstadt, der Reich- 
tum etwa des Markusplatzes wird durchweg mit metallisch funkeln- 
den Flächen symbolisiert. Die Bilder gleißen bei sehr vereinfachter 
Aufteilung so spiegelnd, daß sie bisweilen wie vergrößerte Schmuck- 
scheiben wirken, wobei der Avantgardist Fontana der Sphäre ele- 
ganter Kostbarkeit zu nahe kommt. 

Die deutsche Malerei ist dreifach vertreten. Dem Initiator des In- 
formel, Wols, hätte man gern mehr Raum gewidmet, wenn seine 
Bilder nicht gerade an anderem Ort umfassend gezeigt würden. 
Seine tausendfältig züngelnden, äußerst fragilen Form- und Farbbe- 
wegungen, gehören sie nicht viel eher zur aktiv-abstrakten als zur 
kontemplativen Haltung? Auch bei Platschek kann sich diese 
Frage erheben. Er entfaltet malerisch füllige Farbgründe, in die sich 
aber an- und abbrechende Dunkelstriche hineinbewegen, das Melos 
absichtlich irritierend. Gegenständliche Assoziationen, die er neuer- 
dings versuchte, blieben hier unterschwellig. Eher gehen die Mate- 
rialgegensätze bei Emil Schumacher ineinander auf, indem er 
Iyrisch zwischen jenen polaren Möglichkeiten steht, als wolle er 
sagen, bei ihm kommen die gegensätzlichen Materien und absicht- 
lichen „Verletzungen“ sinnvoll aus ein und demselben Lebens- 
grund. 

Unter den Malern, die nicht mit einer körnigen oder bröckelnden 
Substanz spielen, ist der Flame Wemaere zu nennen, der aus weit 
schwingenden Farbenbögen Köpfe geistern läßt. Ferner Bram van 
Velde, der eine ältere Richtung vertritt und in beinah jugendstil- 
artig ausschwingenden Schleifen lebensvoll in die Farbe geht. Ferner 
der 1960 verstorbene Borduas: lockere, großblättrig wirkende 
Farbfelder. Schließlich Roger Hilton, ein Engländer: unregel- 
mäßig gebogene, einander sich nähernde Flächensegmente ge- 
dämpften Kolorits, etwas zu vage. — Wieder mit zeichenartigen Ge- 
bilden, die Gegenstandserinnerungen aufklingen lassen, arbeitet der 
Londoner Bradley. 

Über das Motto „Kontemplation“ gehen zwei sehr verschiedene, 
aber erregende Maler hinaus. Der gewaltig ballende Holländer 
Jaap Wagemaker zeigt aggressiv gehöhte, zementartig wirkende 
Reliefbilder, aus denen Hölzer, Bolzen, Eisenteile und gewundene 
Tücher quellen, überkrustet von Schlamm- und erdfarbiger Materie, 
wobei manchmal Synthesen von Burri und Täpies zustandekommen, 
nur drastischer im Ausdruck. Und der Chinese Walasse Ting zeigt 
auf seinen großen Leinwänden weit ausgreifende Explosionen, die 
allerdings eher lautlos versprühen, als „krachen“. Seltsam, daß selbst 
in gewagten Farbzusammenstellungen bisweilen eine ostasiatische 
Schönheit mitschwingt. 

Aufleuchtender, ja heiterer die riesigen Bilder von Sam Francis, 
die einen Höhepunkt der ganzen Ausstellung bilden. Während seine 
früheren Arbeiten manchmal wie ausgewaschen wirken, beweisen 
die Bilder der letzten Jahre, vielleicht durch die schweren Leiden 
dieses Malers bedingt, innere Konzentration. Da stehen, fallen und 
steigen ganze Farbkontinente im unendlichen Weißraum der Fläche. 
Keine Farbreproduktion kann das differenzierte Leuchten der Farbe 
wiedergeben. 

Zwei renommierte Maler bereiten diesmal radikale Enttäuschung, 
vielleicht, weil sie sich in ein bestimmtes Problem verrannten. Der 
vielseitige Anreger Äsger Jorn arbeitet hier mit einem Tüpfel- 
Pointillismus und läßt durch Konfetti-Flächen einige Pollock-Linien 
schlängeln. Das wirkt weder flirrend, noch einheitlich abgestimmt, 
weder con brio noch moderato. — Auch der gewichtige Dubuffet 
hat sich verlaufen, wenn er die Partikel seiner Bilder so ähnlich und 
kleinteilig wählt, daß sie, ohne irgendwelcher durchlaufenden Ge- 
samtform und Dominanz, nur wie Mauerbewürfe oder Steinfußböden 
aussehen. 

Möchte sich die neue Contemplazione nicht etwa auf diesem Seiten- 
weg in einen Leerlauf begeben! 
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KUNST IM KORNSPEICHER 
Zur Ausstellung „Internationale Malerei 1960/61” 
in Wolframs-Eschenbach 


Wenn eine Stadt ihr Jubiläum feiert, schlüpft sie gewöhnlich in die 
Maske ihrer Vergangenheit. Wolframs-Eschenbach, eine der klein- 
sten deutschen Städte, machte aus seinem 900jährigen Jubiläum nicht 
ein Fest des Alters, des wehmütigen Rückblicks auf große Stunden 
der Geschichte, sondern suchte zu beweisen, daß sie auch eine le- 
bendige Gegenwart hat — und der Beweis gelang. Man fuhr nach 
Wolframs-Eschenbach, um sich eine Ausstellung der heutigen Male- 
rei anzusehen, und das Heute war hier kein oder nicht nur ein hal- 
bes Gestern, sondern hatte durchaus die Bedeutung von „aktuell“. 
Veranstalter der Ausstellung „Internationale Malerei 1960/61” wa- 
ren die Jubiläum feiernde Stadt und die Aschaffenburger Galerie 59. 
543 Nummern zählte der Katalog, fast 200 Maler aus 25 Ländern 
zeigten Arbeiten, und wenn auch nicht alle Bilder, die im Katalog 
aufgeführt sind, gehängt werden konnten, wenn auch wichtige Na- 
men sowohl von den älteren Künstlern als auch von den jüngeren 
fehlten, so war die Ausstellung doch eine respektable Übersicht über 
einige Tendenzen der zeitgenössischen Malerei. 

Als Ausstellungsräume dienten die fünf Stockwerke und der Keller 
eines alten Kornspeichers. Im Interesse der Bilder — eines Teils der 
Bilder zumindest — hätte man die materiale Wirkung der Wände 
und Balken neutralisieren sollen. Sie beeinträchtigte doch sehr den 
Eindruck der Bilder, soweit es bei ihnen um strukturalen und hapti- 
schen Reiz ging: manches Stück Wand war eindrucksvoller als die 
Mauerstrukturen auf den Leinwänden. 

Täpies war nicht auf der Ausstellung vertreten, aber man spürte sei- 
nen Einfluß immer wieder. Es läßt sich geradezu von einer spani- 
schen Schule sprechen, die sich vor allem um und an ihm, aber auch 
um Luis Feito mit seinen schwebenden Farbwolken, Modest 
Cuixart mit dicken Farbkringeln auf fast monochromen Flächen, 
Rafael Canogar, Juan Jos& Tharrats, Gustavo Tor- 
ner und andere gebildet hat. Den Weg der Entwicklung jener Bil- 
der, auf denen an die Stelle der metaphorischen Zeichen die tast- 
bare Realität von Falten, Furchen und Löchern getreten ist, auf de- 
nen die Farbe ganz als Materialfarbe, als Materialeigenschaft wirkt, 
verfolgt der Jugoslawe Ivo Gattin in seinen nicht mehr bildar- 
tigen Gegenständen, roten mauerartigen Flächen, in die er Löcher 
und Schnitte einfügt, konsequent. Es handelt sich hier um Bilder oder 
Gebilde, die nicht durch die Rationalität des Menschen, sondern 
wie durch Einwirkung von Naturvorgängen, durch Altern eher ver- 
formt als geordnet erscheinen. 

Sehr stark war die japanische Malerei vertreten. Man sah vor allem 
Bilder, die ein kalligraphisches Element kennzeichnet wie bei 
Sokyu Ueda, Noriko Yamamoto oder Kibo Kodama, das 
zuweilen auch zu Gegenstandsandeutungen benutzt wird wie bei 
Wu Hao. Zuweilen findet man auf den Bildern der Japaner auch 
ein verschwimmendes Farbgewölk in matten, sensibel abgestuften 
Farbtönen, wobei jede materiale Wirkung der Farbe vermieden 
wird. Interessant ist die Malerin Yayoi Kusama. Sie legt ein 
dichtes Gewebe rhythmisierter Linien über die Bildfläche, wobei 
regelmäßig verteilte punktartige Aussparungen entstehen; gleich- 
wohl wirkt das Bild nicht graphisch, sondern als malerische Fläche. 
In ihrem Verhältnis von monotoner Regelmäßigkeit und sensibelster 
Rhythmisierung waren die Bilder dieser Malerin besonders eindrucks- 
voll und fast schon zur „Neuen Tendenz“ zu rechnen, jener nicht im- 
mer dem Alter der Künstler, wohl aber der Entwicklung der Kunst 
nach jüngster Richtung. 

Lucio Fontana ist hier zu nennen mit seinen aufgeschlitzten 
Leinwänden, Enrico Castellani, der ein schönes Leinwand- 
relief zeigte, Piero Manzoni, Mario Deluigi mit seinen Ge- 
weben aus dünnen Kreidestrichen, Klaus Jürgen-Fischer und 
Günther Ucker. Die beiden Holländer Jan Schoonhoven 
und Henk Peeters waren in Deutschland noch so gut wie un- 
bekannt. Schoonhoven zeigte Papiermasche-Reliefs, gleichmäßig 
über die Fläche verteilte ausgehöhlte Quadrate, die nur durch Licht 
und Schatten artikuliert werden, Peeters Pyrographien: in weißen 
Kunststoff-Flächen läßt er durch Hitze einige wenige Löcher oder 
auch nur Verformungen entstehen. Erstmals in Deutschland sah man 
Arbeiten von Gottfried Honegger: er setzt Holzplättchen auf 
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u run Plättchen stärker aus der Fläche heraustreten 
assend. 

Neben den Aktions-Malern Prachensky, Brüning wirkten die 
großen dunklen Flächen Arnulf Rainers und Lothar Quin- 
tes wie Verhüllungen, wie Demonstrationen gegen jedes „Bildge- 
schehen”. Handelt es sich bei ihnen um Farbflächen, so bewirkt die 
nur ganz schwach abgestufte Tönung auf den Tafeln des Italieners 
een daß der Eindruck eines monochromen Farbraumes ent- 
steht. — 

Die Ausstellung war keine „Biennale“ oder „Documenta”, dafür war 
die Auswahl doch zu lückenhaft. Aber es war eine bemerkenswerte 
Ausstellung der jungen Maler, und sie bot die Möglichkeit, neue 
Namen zu entdecken. Die Frage, die man sich auf dem Weg nach 
Wolframs-Eschenbach wohl auch gestellt hatte, wie sich denn nun 
solche Bilder in einer ländlichen Umgebung halten, erwies sich als 
überflüssig. Durch das vorsorglich und geschickt zur Eröffnung der 
Ausstellung veranstaltete Kunstgespräch wurde das Publikum, das 
die Bilder diskutiert und ihnen Publizität verschafft, von den Veran- 
staltern gleich mitgeliefert, womit das Problem einer solchen Ausstel- 
lung in einem abgelegenen ländlichen Kleinst-Städtchen gelöst war. 
Wichtiger fast, als daß Bilder und Ausstellungen gesehen werden, 
ist, daß sie Publizität gewinnen und so ins Bewußtsein treten, wirk- 
sam und wirklich werden. Jürgen Morschel 


Kunsthalle Darmstadt: Bauhaus 
Verschiebungen in der Ebene, 1921, anonym 
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AUSSTELLUNGEN IM SUDWESTEN 


Im Zusammenhang mit der Frankfurter Tanzwoche er- 
öffnete der Frankfurter Kunstverein im Juni eine Aus- 
stellung von Bildern, Zeichnungen und Reliefs unter dem Titel 
„Geste, Raum, Struktur in der neuen deutschen 
Malerei“. Abgesehen von der kleinen, in einer Ecke abgeson- 
derten Retrospektive von Bühnenentwürfen einiger Klassiker des 
Jugendstils und des Bauhauses besteht nur eine mittelbare Bezie- 
hung zum Thema des Tanzes, soweit sich dieser mit der Geste im 
Raum befaßt, um so mehr aber zu jenen „Neuen Tendenzen“, die 
Alexander Leisberg im „Kunstwerk“ 10—-11/XIV mit ebenso sach- 
licher wie trennscharfer Luzidität vorgestellt hatte. Der Titel ist mit 
Überlegung gewählt worden. Obwohl nicht lauter Erstrangiges ge- 
zeigt wurde, ließen sich in dieser Ausstellung, sogar über den von 
leisberg abgesteckten Sektor hinaus, die drei großen Grundtenzen 
der jüngsten Malerei exemplarisch studieren: die freie „Ausdrucks- 
geste”, das monologische bis monochrome „Raumkontinuum“ und 
die vibrierende „Rasterstruktur“ (oder, um die jeweils bekanntesten, 
übernationalen Taufpaten, die hier nicht vertreten sind, zu nen- 
nen, die Methode Hartung, die Methode Rothko und die Methode 
Vosarely). Man könnte sie als die drei Eckpunkte eines imaginären 
Dreiecks betrachten, die einander keineswegs in feindlicher Abson- 
derung gegenüberstehen, sondern in vielfältigen Übergängen mit- 
einander verbunden sind. Zum Beispiel kann sich die Ausdrucksgeste 
rhythmisch wiederholen und dadurch eine Art Vibration erzeugen 
(Peter Brüning), ja sogar den Eindruck fast absoluter Ruhe 
(Lothar Quinte); sie kann durch Überkreuzungen Raum er- 
zeugen (Karl Otto Götz, Eduard Micus). Die Rasterstruktur 
kann sich expressiv zur Geste hin auflockern (Raimund Girke, 
Klaus Jürgen-Fischer, Ludwig Wilding), sie kann schein- 
baren oder realen Raum bilden (Hajo Bleckert, Günther Sel- 
lung, Herbert Zangs). Und das Raumkontinuum führt in seiner 
extremen Konsequenz (bei Reimer) durch gleichmäßiges, völlig 
umrißloses An- und Abschwellen zu der gleichen Aufhebung jeder 
isolierten Einzelform wie die Rasterstruktur (kann sich auch, wie 
bei Bleckert, der Rasterstruktur bedienen), hat aber mit der 
Ausdrucksgeste den irrationalen, mystischen Lyrismus gemeinsam. 
Damit sind die drei Komponenten jeder heutigen Kunst definiert: 
das Expressive (Geste), das Meditative (Raum), das Kon- 
struktive (Struktur); sie treten in den verschiedensten Mischungen 


' auf, so daß bald die eine, bald die andere die Führung übernimmt 


und die anderen zu verdrängen scheint, die aber mindestens unter- 
schwellig stets mitschwingen. Bezeichnenderweise nimmt das viel- 
leicht beste Bild der Austellung an allen drei Tendenzen gleichmäßig 
tel: Gerhard Hoehmes „Hommage ü Webern“, das bereits 
im Künstlerbund Baden-Baden mit Recht Aufsehen erregt hat. Es 
ließe sich beschreiben als zeilenförmige Reihung spontan wirkender 
Gesten im Vor- und Zurück lebendiger Raumschichtung. Unter den 
veränderten Lichtverhältnissen wird hier der Gegensatz zwischen 
den grau und schwarz aufgesetzten Pasten und den hell durchschim- 
mernden Aufkratzungen noch deutlicher als in Baden-Baden. 

Damit haben wir schon einen ganz anderen Gesichtspunkt gestreift, 
die Qualitätsfrage. Die eigentlichen Repräsentanten der „Geste“ 
(Götz, Brüning, Quinte) zählen bereits zur Prominenz. Ihre 
Werke bestätigen die Begriffe, die man sich von ihnen gebildet hat. 
Vielleicht wird es manchem Besucher neu sein, daß die früher so 
stürmisch bewegten Strichvorhänge auf den Bildern Quintes sich 
seit einiger Zeit zu immer dichter verschleierten Flächen zusammen- 
schließen, Gesten des Schweigens. Da die regelmäßige Wiederho- 
lung schon zur Definition des Ornaments gehört, ist bei den Raster- 
Strukturen das Abgleiten ins Schulmäßige, Dekorative oder Pedan- 
fische eine eklatante Gefahr. Am stärksten beeindruckten mich die 
faktischen Reliefierungen von Sellung und Zangs, die durch 
Materialkontraste lebendig werden. Grundsätzlich läßt sich be- 
obachten, daß alle wirklich künstlerischen Werke dieser Art irgend- 
welche Unsicherheitsfaktoren enthalten, die über die bloß mecha- 
nische Regelmäßigkeit hinausgehen. So wird zum Beispiel auf einem 
Bild von Jürgen-Fischer der violett-rosa Grund von zufällig 
wirkenden Kratzspuren überregnet, und gerade diese scheinbare 
Zufälligkeit hebt es über das Kunstgewerbliche hinaus. 


Der einzige ganz konsequente Vertreter des reinen Raumkontinuums 
ist Reimer, der jüngste von allen hier ausstellenden Künstlern, und 
er erreicht sein Ziel nur in einem der drei von ihm gezeigten Bilder: 
„Ikone 6/9“ — ein schwarzroter Block wächst ganz ohne Umriß aus 
fruchtrotem Grund; während bei den beiden anderen „Ikonen“ die 
mühsamen Binnenrahmenvierecke die Wirkung entweder zerstören 
oder zum Effekt veräußerlichen. 

Eine Sonderstellung nehmen die beiden Stuttgarter G.K.Pfahler 
und Eduard Micus ein. Beide zeigten Arbeiten von beachtlicher 
Reife und unverwechselbarer Eigenart, und doch sind sie die einzigen, 
die noch Einzelformen abgegrenzt gegeneinandersetzen. Vor leer- 
gelassenem Malgrund kontrastiert Pfahler schwarze oder farbige 
Taumelblöcke, die sich an Balken lehnen, gegen weichere Knäuel- 
formen. Trotz aller dramatischen Wucht eigentlich ein graphisches 
Prinzip. Micus, der sieben Jahre lang überhaupt nicht ausgestellt 
hat, ist sich selbst bemerkenswert treu geblieben, hat aber seinen 
früheren Stil weiterentwickelt: getönte Leerflächen schaffen Weite 
und Einsamkeit für die Wege und Umwege großzügiger Graphis- 
men; oder es drängt sich ein wahres Drahtverhau von schwarzen 
Strichen und Häkchen vor hintergründigen Farbwolken zusammen. 
Auch das ist „modern“. 

Wie problematisch dieser Begriff „Modernität” ist, das zeigte eine 
andere Ausstellung: „bauhaus“ in der Kunsthalle Darmstadt. 
Es handelt sich um die erste Retrospektive nach dem Kriege, die alle 
Arbeitsgebiete des Bauhauses 1919-33 umfaßt, zusammengestellt 
für italienische Städte. In neun Abteilungen zeigen große Fotogra- 
fien und instruktive Modelle dokumentarische Ergebnisse der ver- 
schiedenen Lehrfächer oder Klassen: Fotowerkstatt, Vorkurse, We- 
berei, Bühne, plastische Werkstatt, Architektur, Metallwerkstatt, 
Tischlerei, Töpferei, freie Malerei, Typografie, schließlich „leben- 
diges Bauhaus” und Bauhausfeste. 

Es mag zum Teil an der Umsetzung in das andere Medium der 
Fotografie, bei den Vorkursarbeiten vor allem in das heute so ak- 
tuelle Material des Leichtmetalls liegen, daß man nicht im gering- 
sten den Eindruck einer historischen Rückschau hat. Auch die be- 
kannten Schlagworte, mit denen die Kunsthistoriker den sogenann- 
ten „Bauhausstil” mehr abgetan als definiert haben, werden hin- 
fällig. Gropius sagt im Vorwort zu dem interessanten Katalog: 
„Das Wesen desBauhausesbestandineinemsich 
ständig weiterentwickelnden Prozeß, nicht in 
der Schaffung eines neuen Stils“. Auch ohne diese 
authentische Bestätigung wäre es frappierend, wie wenig uns das 
hier Gezeigte heute noch unter dem Aspekt des „Stiles“ interessiert, 
wie brennend aktuell aber alles Prozeßhafte heute wieder ge- 
worden ist. Ich denke vor allem an die Arbeiten aus den Vorkursen. 
Was heute als „neue Dynamik“ propagiert wird, ist damals längst 
dagewesen. Die meisten dieser „konstruktionsübungen“, „material- 
studien“, „anordnungen“, „verschiebungen“ usw. blieben anonym; 
aber nicht wenige wären heute überall als ausstellungswürdige und 
„extrem moderne” Werke akzeptiert. Besonders wenn man die „pa- 
pierfaltungen“ in den Nachbildungen der Werkkunstschule Darm- 
stadt sieht, ausgeführt in blinkendem Weißblech, wirken sie ver- 
blüffend. Das gleiche gilt von den Textilarbeiten und Teppichen, 
deren Strukturen in der Fotografie nicht immer gleich erkennen las- 
sen, daß es sich „nur“ um kunsthandwerkliche Erzeugnisse handelt: 
sie sehen den Rasterfeldern heutiger Maler zum Verwechseln ähn- 
lich. Vor allem ist in keiner Abteilung das vorherrschend, was man 
gewöhnlich „Funktionalismus“ nennt! Überall, ob es sich um hand- 
werkliche oder freie Schöpfungen handelt, ist eine rationale Phan- 
tastik, ja oft ein konstruktiver Surrealismus am Werk, der mit der 
üblichen Charakterisierung des „Bauhausstils“ nichts zu tun hat. 
Zweckmäßigkeit, gewiß; aber der eigentliche, übergeordnete Zweck, 
den alle diese Meister — mindestens bis 1928 — anerkannten, war 
ein spirituelles Ziel, eine geradezu mystische Utopie: die Kathedrale 
der Zukunft ... „alskristallenessinnbildeineskom- 
menden neuen glaubens“. So stand es zu lesen im ersten 
Manifest des Staatlichen Bauhauses Weimar. Wie konnte man Be- 
kenntnisse übersehen wie dieses: „der künstler ist eine 
steigerung deshandwerkers. gnade des himmels 
läßtinseltenenlichtmomenten,diejenseitssei- 
nes wollens stehen, unbewußt kunst aus dem 
werkseinerhanderblühen...“ Bleiben uns nicht fast alle 
Bestrebungen, die sich heute ausdrücklich auf das Bauhaus berufen, 
gerade diese „steigerung des handwerkers” schuldig? 
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Der Badische Kunstverein in Karlsruhe folgt einer Tradi- 
tion, indem er eine Auswahl von Gemälden, Aquarellen, Zeichnun- 
gen „Aus Karlsruher Privatbesitz“ vorstellt. Ähnliche 
Ausstellungen hat es schon 1906 und 1922 gegeben. Die gegenwär- 
tige unterscheidet sich äußerlich durch die Beschränkung auf den 
Zeitraum 1790-1940. 

Für den ortsfremden Beobachter gelten von vornherein ganz andere 
Maßstäbe als für den Bürger der Stadt. Die lokalen Interessen und 
die intimen menschlichen Werte wird er respektvoll quittieren. Aber 
wenn ihn etwas hergelockt hat, so ist es die vage Vermutung, unter 
diesen sonst im Verborgenen schlummernden Schätzen irgendwelche 
Entdeckungen zu machen, die ihm hier und da eine Revision ge- 
wisser historischer Urteile erlauben könnten. Und mir scheint, wenn 
er die Augen offen hält, kommt er dabei auf seine Kosten. 

Ohne solche revisionistischen Folgerungen oder Forderungen geben 
zu wollen, möchte ich ganz einfach notieren, was mir auffiel. Die 
Veranstalter und Leihgeber mögen mir verzeihen, daß ich die ge- 
zeigten Bilder hier nur als eine Gelegenheit betrachte, in der Hoff- 
nung, meine Eindrücke könnten irgendwie typisch sein für den Wan- 
del unseres Geschmacks und die Distanz des zeitlichen Abstandes, 
die niemals die gleiche bleibt. 

Im achtzehnten Jahrhundert gab es zunächst den guten alten Be- 
kannten Johann Baptist Seele zu begrüßen, den Stuttgarter 
Genremaler mit seiner steifen Galanterie, seiner klassizistischen 
Sprödigkeit und seinen hellen Farben: sollte er eine Wiederent- 
deckung nicht rechtfertigen? Sodann natürlich Kobell, Koch und 
Kersting, die zum unvermeidlichen Repertoire der kunsthistori- 
schen Vorlesungen gehören, alle drei durchaus vorteilhaft vertreten. 
Nur „Der Parnaß“ des bedeutenden A. J. Carstens entbehrt nicht 
einer unfreiwilligen Komik, die nicht nur im $ujet liegt. Das eigent- 
liche Interesse konzentriert sich aber auf das neunzehnte Jahrhun- 
dert, und zwar, genau gesagt auf die realistische Malerei, vorwie- 
gend der Karlsruher, Düsseldorfer und Münchner Akademiker. Die 
erste Überraschung sind drei winzige Dlskizzen von J. W. Schir- 
mer (1807-1863), voll spontaner, gänzlich unakademischer Frische, 
unter denen mindestens die eine, „Kains Flucht” betitelt, allen Ver- 
gleichen standhielte. Und wie haben wir die großen biblischen 
Schinken dieses Meisters bewitzelt! 

Noch frappanter wiederholt sich diese Überraschung bei einigen 
Stimmungsnaturalisten oder idealisierenden Realisten der zweiten 
Jahrhunderthälfte, die bezeichnenderweise um so tiefer in die Ver- 
gessenheit abgesunken sind, je näher sie uns zeitlich stehen. Da ist 
vor allem Ludwig von Löfftz, 1845-1910, Lehrer und Direktor 
an der Münchner Akademie. Seine „Griechische Landschaft“, eine 
Olskizze auf Leinwand, ist schlichthin großartig: gedämpft in der 
Farbe, zügig im Rhythmus der gewinkelten Schräglinien, fast kubi- 
stisch, etwa wie die Landschaftsbilder des späten Braque. Ich mußte 
immer wieder vor dieses kleine Bild zurückkehren. Nicht ganz so 
außerordentlich, aber jedenfalls beste Peinture, eine Landschaft von 
Albert Lang (München und Karlsruhe 1847-1933), gemalt 1873, 
das kleinste der drei von ihm ausgestellten Werke, aber unver- 
gleichlich besser als die beiden andern, die im Stil der Schönmalerei 
jener Zeit gehalten sind. Noch unüberbrückbarer wird der Gegen- 
satz zwischen offiziellen Werken und intimen Skizzen bei Julius 
Hugo Bergmann, dessen große „Landschaft mit Kühen“ Konfek- 
tion im imitierten Barbizonstil ist, dessen kleinesBild „Schafherde am 
Abend“ aber mit den besten Corots auf eine Stufe zu stellen wäre: 
köstlich grau in grau verdämmernd, in große, weiche Massen zusam- 
menfließend, der Weg, die Herde, der aufgewirbelte Staub, der matte 
Schimmer des Grundes. Wie ist es möglich, daß eine so große opti- 
sche Sensibilität offenbar durch den herrschenden Publikumsge- 
schmack zugrundegerichtet wurde? Die Fälle Menzel und Blechen 
sind also keine Einzelfälle, sie bilden vielleicht die Regel? ... Ein 
Blick zu den glücklicheren Nachbarn: da hängt eine herrliche Feder- 
zeichnung von G&ricault, „Kindermord zu Bethlehem“, hoch- 
dramatisch, ohne die geringste Spur unfreiwilliger Komik (der unser 
Schnorr von Carolsfeld bei dem gleichen Thema nicht zu entrinnen 
vermag). Vor allem prägt sich eine südliche Landschaftszeichnung 
von Corot ein, Bleistift, ganz auf Andeutungen und Abstufungen 
gestellt, sparsam, zart, von fern an Cö&zanne erinnernd (was bei 
Corot nicht selten vorkommt). An Corot erinnert wiederum die kleine 
„Gewitterlandschaft“ von Hans Thoma (gemalt 1879); wie mir 


36 scheint, das einzige malerisch erstrangige Werk unter den zehn 


ausgestellten Bildern dieses Meisters — ich ziehe es auch dem hi. 
storisch so bedeutsamen Freilichtporträt der Schwester (1864) bei 
weitem vor. Von Thomas wackerem Schüler Albert Haueisen 
vermag heute wohl nur noch das merkwürdig monumental kompe- 
nierte Bücklingstilleben zu fesseln, von Friedrich Kallmorgen 
die Olstudie zur „Rheinüberschwemmung“ (1887), von Ludwig Dill 
das an Hölzel und den frühen Mondrian erinnernde „Bauernhaus 
bei Brondolo“. 

Unter den fünf hier ausgestellten Werken von Adolf Hoelzel 
befinden sich übrigens zwei besonders überzeugende, die in keiner 
Gedächtnisausstellung dieses Meisters fehlen dürften: das Olbild 
„Wallfahrt“ (um 1910) und das Pastell „Anbetung“ (um 1928). Mit 
Hoelzel haben wir die historische Distanz bereits überwunden, wir 
stehen auf der Schwelle unserer gegenwärtigen Stunde. Wenn wir 
jetzt Schieles „männlichen Akt“, Weisgerbers „Frühstück im 
Freien“ und Noldes neoimpressionistisches Frühbild „Hafen von 
Kopenhagen“ hervorheben, so greifen wir damit schon wieder auf 
die Vorstufen zurück. Dagegen bietet das einzige ausgestellte Bild 
von Paul Klee, ein ganz untypisches, aber faszinierendes Werk, 
schon völlig informelle Strukturen, mit eingebetteten Zeichenformen 
(„Bewachte Tiere“ 1934). Unter den Bildern von E. L. Kirchner 
bleiben vor allem die folkloristisch bunte und schwungvolle „Schlit- 
tenfahrt“ und die nervöse „Fehmarnküste“ im Gedächtnis. Außer- 
ordentlich stark Schmidt-Rottluff „Meeresküste mit Sonne’ 
(1920): die Sonne als Kokarde mit blauer Mitte im gelben, rotüber- 
wölkten Himmel, frei schwingende Farbmassen in diagonalen Rhyth- 
men, kein Abbild, sondern ein großer Gesang. Noch abstrakter 
wirkt das Meerbild von Rohlfs, es beschränkt sich auf den Kon- 
trast zweier Flächenstrukturen: dunkler Himmel, helles Meer. Gut 
vertreten sind auch Jawlenski und Paula Modersohn. Merk- 
würdigerweise gibt es nur drei gegenstandsfreie Werke: eine mit- 
telmäßige Zeichnung von Baumeister, eine kleine, recht be- 
scheidene Collage von Schwitters und ein Holzrelief von Arp. 
Der Erkenntniswert dieser Ausstellung liegt auf einem ganz anderen 
Gebiet. 

Läßt man sich von den beiden schönen Liebermann -Ölbildern 
(1905 und 1923) über den Impressionismus wieder ins neunzehnte 
Jahrhundert zurückleiten, so muß man das Resümee ziehen, daß es 
auch in dieser finsteren Epoche der deutschen Malerei Leute gege- 
ben hat (und sogar Akademieprofessoren), die ausgezeichnet malen 
konnten, wenn sie nicht um jeden Preis etwas ganz anderes machen 
wollten als Malerei. Kurt Leonhard 


WESTFÄLISCHE AUSSTELLUNGEN 


Die Galerie Clasing in Münster stellte mit einer Serie von Ül- 
bildern aus den letzten zwei Jahren den jungen Franzosen Claude 
Assian vor. Assian, in Deutschland noch wenig bekannt, wurde 


1935 in Paris geboren und studierte, bevor er sich der Malerei zu- 


wandte, Chemie und Biologie an der Sorbonne. Seine in Münster ge- 
zeigten Arbeiten waren zuvor in der Wuppertaler Galerie Parnass f 
zu sehen. Scharf gegliederten Strukturen in biomorph anmutenden Ü 
Farbkomplexen steht in anderen Bildern eine frei sich entfaltende 
Farbigkeit gegenüber, die nur durch lockere Liniengerüste — sie erin- 


nern entfernt an Konzeptionen von Wols — gehalten wird. Daneben De 
treten Bilder, in denen Assian eine Synthese von Fest und Locker ver- Me 


sucht: ein klar durchgegliedertes Feld ist in die weiche Transparenz 
unbegrenzter Farbe eingeschrieben. 

Eine zweite Ausstellung der Galerie Clasing war dem in Bre 
men lebenden Maler Hans Dieter Voss gewidmet. Voss be 
schäftigt sich hauptsächlich mit Materialstrukturen, denen er Felder 
gedämpfter Farbigkeit — verschiedene Abstufungen von Grau und 
Schwarz -- gegenüberstellt. Nicht immer entgeht er dabei der Ge 


fahr lockender Materialeffekte. Gerade bei den kleinformatigen 


Arbeiten läßt er sich zu übermäßiger Struktuierung kleiner Flächen 
einheiten verführen. 
Die Schanze in Münster zeigte Olbilder und Grafiken des in Ei 


Stuttgart lebenden Georg Karl Pfahler. In der flächigen Ar a x 


ordnung seiner figurativen Farbfelder zeigen sich informelle Erfah- 
rungen: ihr Gefüge ist nicht mehr vom Zentralpunkt einer hierarchi 
schen Formenordnung bestimmt. Bei ihm sind die geballten Farb 
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Scanavino Woagemaker 
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formen vielmehr exzentrisch gelagert und mit Leerstellen des Flä- 
chengrundes kontrastiert. Die Farbe ist voller Energie, das herr- 
schende Gleichgewicht labil und ungebunden. Dem entspricht die Ver- 
teilung von malerischen Kompartimenten und mehr grafischen, ge- 
strichelten Strukturfeldern. Aus ihrem Miteinander entwickelt sich 
eine überzeugende Bildsprache. 
Anläßlich der Ruhrfestspiele zeigte die Kunsthalle Reck- 
linghausen unter dem Titel „Polarität — das Apolli- 
nische und das Dionysische in der Kunst” eine 
Ausstellung, die versuchte, die Anwendbarkeit dieses Begriffpaars 
durch die Jahrhunderte der europäischen Kunstentwicklung zu ver- 
folgen. Man mag zu der Absicht, das künstlerische Geschehen in der- 
artige Schubladen einzuordnen, stehen wie man will, entscheidend 
istallein das künstlerische Ergebnis. Es war erstaunlich — man hatte 
eine Fülle von Belegen für das Dionysische (Delacroix, Tiepolo oder 
Bernini) oder das Apollinische (Canaletto, Ingres, Cezanne) gefun- 
den. Angefangen bei frühgriechischen Vasen reichte das gezeigte 
Material bis zur Kunst unserer Tage. Daß man manche Werke an- 
ders hätte einstufen können, fällt kaum ins Gewicht. Hier ging es 
darum, die Freisetzung des Schöpferischen aus der Ekstase, der lei- 
denschaftlichen Bewegtheit zu demonstrieren und darzutun, wie die- 
sem die Klarheit und Strenge geistiger Zucht — bis zur äußersten Be- 
wußtheit etwa bei Mondrian vorgetrieben — gegenübersteht. Der 
maßvollen und distanzierenden Klarheit Ingres’ z.B., dessen Sach- 
lichkeit der Form dennoch vom Sinnlichen durchstimmt ist, wurde 
Delacroix’ vom subjektiven Gefühl für dramatische Steigerung und 
szenische Bewegtheit beherrschte Kunst gegenübergestellt, die oft- 
mals zum Literarischen tendiert, aber doch immer gesteigerte Ma- 
lerei bleibt. 
Das gewählte Begriffspaar läßt sich auf die heutige Malerei ebenso 
onwenden wie auf die Malerei vergangener Jahrhunderte. Man kon- 
frontierte überzeugend Mondrian mit dem frühen Kandinsky, Ce- 
zonne mit van Gogh, Alechinsky mit Afro. Das Dionysische und 
Apollinische bezeichnen die extremen Möglichkeiten künstlerischer 
Gestaltung. Es gibt zwischen ihnen zahllose Varianten, deren Ent- 
fltung im Grunde unabhängig ist von gesellschaftlichen und poli- 
fischen Zeitumständen — keinem anderen Gesetz verpflichtet als dem 
könstlerischen — wie es diese Ausstellung umfassend demonstrierte. 
‚5000 Jahre ägyptische Kunst“ war der Titel einer Aus- 
stellung in der Essener Villa Hügel. Das äußerst reichhaltige 
Material — der Katalog zählt 415 Nummern — war chronologisch 
nach den vier Hauptepochen der ägyptischen Kunst gegliedert: die 
pharaonische Periode, die griechisch-römische, die koptische und 
die islamische Zeit. Jeder dieser vier Abschnitte ist „Ausdruck einer 
eigenen politisch-geistigen Ordnung“ (H.W. Müller im Katalog). 
Donk der günstigen geographischen Lage — Ägypten war im Osten 
und Westen durch große Wüsten von den Nachbarvölkern ge- 
rennt — konnte sich die Kultur zur Zeit des Alten und Mittleren 
Reiches ungestört und ohne äußere Beeinflussung entfalten. — Vasen 
und Flaschen aus der Zeit um 3500 vor Chr. sind die ältesten Stücke 
der Schau. Die zweihalsige Vase, weitgehend symmetrisch und mit 
Omamenten überzogen, stammt, wie auch einige andere Stücke, aus 
dem engeren Bereich der Amra-Kultur (ca. 3400 vor Chr.). Ihre Or- 
nomentik fußt unmittelbar auf der Tradition der Felsbilder. 
Mit der Bildung eines einheitlichen Reiches aus den Ländern Unter- 
und Oberägyptens gewinnt die Ikonographie ihre festgelegte Be- 
deutung in bestimmter Szenenfolge: Ausdruck der höfischen Ord- 
Nung. So ist es kein Zufall, daß in diese Zeit der Reichseinigung (et- 
wa 3000 vor Chr.) die ägyptische Kunst ihre flächige Formstruktur 
entwickelt und sich aus dem „Ordnen und Prägen der Kunst“ die 
Hieroglyphenschrift bildet. 
Auch für die Rundplastik weist die Ausstellung hervorragende Bei- 
#iele aus den verschiedensten Epochen auf, so etwa das Männer- 
bildnis aus der Zeit um 1750 vor Chr. 
Inder islamischen Abteilung wird der ausgeprägte Eigencharakter 
dieser Epoche deutlich, der sich vor allem durch seine „Uppigkeit 
ra auszeichnet. Hier wird höchste Lebendigkeit er- 
reicht. 
Die Entwicklung der ägyptischen Kunst durch die Jahrtausende — 
Bu uch im vorzüglich bearbeiteten Katalog — aufgewiesen und einem 
beiten Publikum verständlich gemacht zu haben, ist das Verdienst 
dieser großartigen Ausstellung. 


Eine Auswahl von Bildern und Grafiken Richard Oelzes in der 
Düsseldorfer Galerie Hella Nebelung bot dem Betrachter 
eine Welt von beklemmender Unwirklichkeit dar. Oelze formt einen 
surrealen Bereich, in dem jedweder gegenständlich assoziierbare 
Klang sofort seiner Realität entkleidet wird. Die formalen Elemente 
greifen so ineinander, daß man sie unmöglich voneinander abgren- 
zen kann. Ihre engmaschige Verflechtung läßt Anfang und Ende, 
Ferne und Nähe zusammenfallen. Einzelnes ragt hervor, tritt dann 
wieder hinter einem transparenten Farbschimmer zurück und entzieht 
sich der Festlegung. „In grünem Licht“, „Wenn auch von anderer 
Schönheit“, oder „Früheres Unterwasserschloß“: solche Titel sind bei 
Oelze Umschreibungen des Hintersinnigen. 

Das Hagener Osthaus-Museum zeigte Bilder der letzten Jahre 
von Irmgard Wessel-Zumloh. War der Gegenstand auch 
schon in früheren Jahren für sie vorwiegend ein malerisch gesehe- 
ner Formwert, so entbindet sie ihn heute immer mehr von der Kon- 
kretion. Seine Integration in die Fläche läßt sich kaum weiter stei- 
gern. Das frühere Miteinander von Ding und Umgebung ist zum 
nahtlosen Ineinander geworden. Schön, diesen Weg an der Hagener 
Ausstellung ablesen zu können. 

Eine erregende Stille ist den Bildern Karl Fred Dahmens ver- 
blieben. Im einzelnen gesehen manifestiert die Kölner Ausstellung 
in der Galerie Änne Abels aber einen Wandel. Die bislang 
kaum besonders auffallenden Schründe, Falten und Krater leuchten 
deutlicher hervor. Die Materie ist durch sie aktiver geprägt und ge- 
ordnet. Dahmen hat sich auf diesem Weg neuen Aktiv-Raum er- 
obert, dessen Dimensionen nach innen, im gleichen Maße aber 
auch nach außen zielen. Das sich gleichsam unter der Fläche vollzie- 
hende Geschehen ist heraufgezogen und unmittelbar in die Farbe 
selbst gelegt worden. Es sind Arbeiten großer Disziplin — Arbeiten 
großer Freiheit. 

Die „Neue Gruppe Rheinland-Pfalz” stellte sich im 
Märkischen Museum in Witten vor. In ihr sind — mit 
Gästen — Künstler der verschiedensten Richtungen vereint. Thomas 
Grochowiak zeigt einige sehr schöne Blätter, Gustl Stark ein dich- 
tes Strukturgewebe. Hans Rosen ist mit scharf gegliederten, rhyth- 
misierten Splitterformen vertreten, Johannes Schreiter mit einigen 
sehr konzentrierten Collagen. Reliefbilder zeigen Josef Wedewer 
und Fathwinter, Heinz Prüstel eine Flächenverspannung von großer 
Bewegtheit. 

Aus Anlaß der englischen Kulturtage waren zwei englische Maler, 
Adrian Heath und der aus Deutschland stammende Hans Tis- 
dall, mit Bildern, Gouachen und Wandteppichen im Dortmunder 
Ostwall-Museum zu sehen. Beide Künstler setzen sich mit dem 
Konstruktivismus und seiner planvollen Flächengliederung ausein- 
ander. Bei beiden werden Raumwirkungen erarbeitet, die sich we- 
niger aus der formalen Aufteilung, als aus der kontrastreich ge- 
setzten Farbe ergeben. Auffällig, daß man sowohl bei Heaths 
wie auch bei Tisdalls Arbeiten der letzten Zeit eine starke Auflocke- 
rung des konstruktivistischen Grundschemas durch ungebundene 
Farbigkeit beobachten kann. 

Innerhalb einer Reihe bedeutender Ausstellungen moderner Plastik 
zeigte das Dortmunder Ostwall-Museum anschließend Arbei- 
ten von Fritz Wotruba: Plastiken, Aquarelle und Zeichnungen. 
Da ist, unbeeinflußt von den jeweils herrschenden Modeströmun- 
gen, ein überzeugendes Werk herangewachsen. Es wurde eindrucks- 
voll präsentiert. Man hatte beispielsweise einige Plastiken — ihren 
monumentalen Charakter betonend — auf den Rasen an der Rück- 
seite des Hauses postiert. Wotrubas Formensprache ist von archai- 
scher Strenge und Einfachheit. Die Figuren bauen sich zwar aus ein- 
zelnen Blöcken auf, aber durch ihre enge Verzahnung entsteht eine 
Geschlossenheit, die sich Eingriffe in den Raum fast ganz versagt. 
Wotruba erreicht seine Monumentalität im Ganzen wie im Detail 
durch Verschränkung der einzelnen Volumina, wobei eckig und rund 
zusammenwirken. In der fast grafischen Behandlung auch noch der 
kleinsten Fläche mit dem Meißel wird eine Sensibilität spürbar, die 
die Härte des Materials durchdringt; eine Sensibilität, die auch die 
Zeichnungen prägt. Im Miteinander von Feinfühligkeit und Monu- 
mentalität entsteht eine „Vereinfachung des schon Bestehenden” 
(Wotruba). Rolf Wedewer 45 
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dorf, wie man an allen jeweils entscheidenden Problemstellungen Ei der 
In der großartigen Ausstellung „Bewogen Beweging” im Amster- der Kunstgeschichte vorübergehen kann, wenn man — wie Maurice ff *' "*“° 
damer Stedeliik , ern ven man sich mit den Möglichkeiten und Estöve — stets nur das Harmlose und Unentschiedene aufgreift. Auf > 
der Problematik kinetischer Kunst vertraut machen; besonders in- den frühen Bildern ıst der Impressionismus ebenso gründlich mißyer. wesentlic 
teressant ist jener Punkt, wo bedächtig vor sich hinsummende Ma- Standen, wie in späteren Arbeiten Surrealismus, Konstruktivismw | smmiun 
schinen in das Medium treten, das man Theater nennt. Seit längerer oder gar jene farbig geschönte Kästchenmalerei, von der behauptet seums of 
Zeit arbeitet Harry Kramer auf diesem Gebiet, sein Weg führte wurde, sie sei die moderne Malerei Frankreichs und also Malerei par intimer K 
ihn von abstrakten Marionetten zu beweglichen Skulpturen und wei- excellence. Auffallend ist bei Esteve, wie er selbst die banalsten und # Zeichnun 
ter zu jenem „Mechanischen Theater“, das einen Monat lang gewöhnlichsten Farben ins Kitschige abgleiten läßt. Ein klägliches | bis zu : 
in einem hervorragend ausgebauten Dachboden eines Kölner Privat- Formenrepertoire — blockhaft und doch teigig — wird durch farbige u er 
hauses gastierte. Glücklicherweise wurde die Grenze zwischen dem Akzente vollends zur Dekoration. Die ungewöhnlich dichte Hängung gr 
Besichtigen von Kramers Bewegungsplastiken — sie waren im Saal der Ausstellung unterstreicht noch die Mittelmäßigkeit der Bilder. | suis eir 
aufgebaut — und dem Anschauen des Theaters verwischt; eines ging Von Deutschland über Israel nach Amsterdam kam Koren, dessen f „i diese 
in das andere über. Die Maschinchen begannen sich zu drehen und Graphiken bei Niepel (Graphisches Kabinett Weber) ausgestellt | zugleich 
sich fortzubewegen, von einem Scheinwerfer verfolgt, der einen Sek- Sind. Skurrile Figurinen vermischen sich mit ungegenständlichen Kali | ou ges! 
tor der kleinen Bühne jeweils in helles Licht brachte. Aus rascher Ab- Yraphien zu geschmackvollen Blättern, denen eine Kölner Zeitung or 
folge verschiedenster Maschinen, Wagen, Plastiken und Mobiles er-- @llerdings mit Recht bescheinigt, daß sie keine „epochalen Anspri. 
gab sich ein durchaus theaterhafter Sinn. Weniger gelungen sind die che stellen. 
halbabstrakten Marionetten, deren Formen teils an Moore, an Arp Eine sommerliche „accrochage moderner Kunst, wie sie im ee 
oder an Karikaturen erinnern. Die zahlreichen Besucher folgten mit Rheinland gut und teuer ist, bringt die ‚Galerie Nebelung. Bil. ae 
Aufmerksamkeit. Zum Abschluß sah man noch zwei Filme, „Die der von Hartung bis Wols, von Baumeister bis Hoehme sowie Pla- |"... : 
Stadt” (1956) und „Defense 58-24” (1958) die Harry Kramer zu- Stiken von Denninghoff und Heiliger. er 
sammen mit Wolfgang Ramsbott gedreht hatte. Zum ersten Nach einer bemerkenswerten Ausstellung neuester Gouachen von fi us ‚Bedi 
Mal seit langer Zeit wieder beginnt die bildende Kunst, aufs Thea- K. O. Götz gab es inder Galerie Schmela einen Abend lang | Aufnahm 
ter Einfluß zu nehmen. „BE RO — es soll ein lustiges Straßenfest gewesen sein anläßlich f ser Kuns 
In der Kölner Galerie Änne Abels ist ein Querschnitt durch der Edition des dritten und letzten Heftes der Zeitschrift „ZERO". er 
die moderne Malerei sorgfältig zusammengestellt worden. Ein „blon- Es folgte eine Ausstellung Uecker ; weiße Nagelreliefs unterschied: en 
des Mädchen“ von Otto Mueller, vor 1920, fällt besonders auf. licher Größe, aber von einheitlich dekorativem Charakter. Selbst nn 
Freunde drucktechnisch raffinierter Genüsse finden in der Galerie wenn man es verständlicher ausdrückt als Uecker auf der Einladung | ‚,;. dürt 
Der Spiegel reichlich Nahrung bei den Gravuren von Pierre bleibt ein fataler Beigeschmack an der Tendenz zur „Reinheit ob- 
Courtin, dessen technische Fähigkeiten ein wenig überwiegen. In jektiver Ästhetik“. Sollen Gebilde dieser Art sich auf das Niveau der | (come 
den oberen Räumen stellt der 1931 geborene Amerikaner Leonelli Kunst erheben, dann bedürften sie einer radikalen Entmaterialisie- | vorwort 
aus; er bewegt sich zwischen den Anregungen Nicholsons und jener rung durch künstierischen Eingriff, oder sie geraten durch mathe- Verlag G 
post-konstruktiven Malerei Amerikas, die aus hauchdünnen Farb- matische oder gar industrielle Bearbeitung zur Produktform. Ange- fi Bossiger/ 
lasuren eine perfekte Artikulation der Fläche entstehen läßt. sichts der Rapporte auf Ueckers Reliefs und dem vermeintlichen Vor- Bine | 
Der 1904 geborene Maurice Est&ve zählt zu jenen französi- stoß zur Objektivität erinnert man sich des Satzes von Ernst Bloch: | fast glei 
schen Künstlern, die den Ruf der „Ecole de Paris“ in Mißkredit ge- „Je entschiedener der Ausbruch am subjektiven Pol, um so größer ff Werk de: 


bracht haben. An nahezu 200 Arbeiten der Jahre 1919-1960 zeigt die objektive Verbindlichkeit!” dIM on 
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MEISTERWERKE AUSSEREUROPAISCHER MALEREI sah wunderliche, künstliche Dinge und habe mich verwundert der subtilen Ingenio |} von 1900 
Unter Mitarbeit von Dr. Robert Härtel, Prof. Dr. Ernst Kühnel, der Menschen in fremden Landen.” Und der amerikanische Maler Mark Tobey fügt | Reisen v« 
Prof. Dr. Anton Moortgat, Prof. Dr. Hans Wolfgang Müller, nach mehr als 4 Jahrhunderten aus der gleichen Faszination vor den fremden und Projekt fi 
Prof. Dr. Werner Speiser und Prof. Dr. Heinrich Ubbelohde-Doering uns doch zugehörigen Kulturleistungen der Asiaten hinzu: „Unsere heutige Basis it ziger Jat 
Herausgegeben von Dr. Felix Alexander Dargel nicht so sehr das Nationale oder Regionale, sondern das Verständnis für die ganze # zusamme 
39 Seiten, 76 Farbtafeln, 120 Schwarzweißtaofeln Erde. Und wenn wir auf Grund unserer Tradition bisher sehr auf Europa geschaut | wichtigen 
Safari-Verlag, Berlin haben, so müssen wir uns doch unserer doppelköpfigen Gestalt in unserer Lage ge Ü bund-Palı 


genüber Asien bewußt werden.” Unsere Situation wird durch diese Sätze sowie durh Ü deren G: 
Die Verwandtschaft der zeitgenössischen Kunst mit den Äußerungen vergangener die Feststellung des Herausgebers Felix Alexander Dargel, daß unsere Gegenwart |} zwanzige 
Jahrhunderte in außereuropäischen Ländern ist häufig angemerkt worden und hat „keine Grenzen mehr kennen möchte”, sehr einprägsam charakterisiert, geht doh | und Möb 
zum besseren Verständnis beider Bereiche beigetragen. Im allgemeinen setzten sich das schöpferische Verständnis mit dem schöpferischen Tun Hand in Hand. Das Dor- f sowie au 
zunächst die Künstler selbst, die in der instinktiven Erkenntnis eines anderen Wol-  gebotene enthält alle Nuancen vom extremsten Realismus bis zur Abstraktion und | alles ges 
lens emotionale und formale Entsprechungen in der Kunst fremder Völker fanden, vermittelt dem Europäer die Erkentnis, daß die uns vertraute abendländische Kunst | großartic 
schöpferisch mit dieser auseinander. Mehr und mehr wurde auch vom größeren nur ein kleiner Beitrag zur Gesamtentwicklung der Kunst ist. Das vorliegende groß ff heit und 
Publikum die Faszination dieser unserem Erlebnisbereich lange fremd gebliebenen Sammelwerk, dessen Stoffülle sich einer detaillierten kritischen Beurteilung entzieht, | Im letzte: 
Kunst entdeckt und durch Ausstellungen und Buchpublikationen weiter gefördert. Das liefert zu einem solchen schöpferischen Verständnis der außereuropäischen Malerei | dere die 
vorliegende große Werk über die außereuropäische Malerei ist von dieser Faszina- wesentliche Beiträge, verbindet Forschungen führender Wissenschaftler mit unmitte- # aufgaben 
tion her zu verstehen. Der Verlag hat es in großzügiger Ausstattung herausgebracht. bar wirkenden großzügigen Bildwiedergaben, die teils in genauen Bildbeschrei- f} In diesen 
Führende Wissenschaftler behandeln in großen Abrissen die ägyptische, alt-vorder- bungen dem, der sich in die Ausdruckswelten dieser Völker einführen lassen will, f neue Kor 
asiatische, indische und zentralasiatische, persische, chinesische, japanische, alt-_ überzeugend aufgeschlossen werden. Durch Landkarten, Textillustrationen, Tabel  derKapel 


mexikanische und peruanische Malerei. So entstand ein riesiges Kompendium der len, Literaturhinweise sowie durch ein Sachwort-Register wird die Publikation ef allem in 
außereuropäischen Malerei. Wir sehen in den Werken der indischen und chinesi- gänzt, sie stellt ein zusammenfassendes Handbuch der großen Epochen außereur® f} neuen Hı 
schen, persischen und mexikanischen Maler nicht mehr das fremdartig Exotische, päischer Malerei dar und eine große Synopsis, die man sonst nur durch zahlreiche ches im v 
sondern die den Kunstformen unserer eigenen Zeit durchaus vergleichbare schöpfe- Einzelveröffentlichungen erhalten kann. Udo Kulterman im zweit: 
rische Sprache, die bestehende Kulturschranken zu überwinden vermag und eine verdeutli. 
ewig gleichbleibende Außerungsform des Menschen ist. In sei inleitend William C. Seitz: CLAUDE MONET Architekt: 
Kapitel zeigt der Herausgeber unter der Überschrift „Gegenwart kennt keine Gren- Verlag M. DuMont Schauberg, Köln um schlie 
zen” die Beziehungen zwischen der Kunst unserer Zeit zu den Kunstformen, die In Fortsetzung der großartigen Buchreihe mit Bänden über Cäzanne, van Gogh zinierend 


im Buche behandelt werden, auf und hebt die Tatsache hervor, daß Künstler und Gauguin, Renoir, Degas und Nolde legt der Verlag DuMont Schauberg einen öhr- Strahlkra 
Wissenschaftler gleichzeitig die Faszination des Außereuropäischen entdeckten, jeder lich gestalteten Band über das Werk von Claude Monet vor. Der Verlag erweist sich mentarisc 
diesem Erlebnis aber auf die ihm gemäße Weise Ausdruck verlieh. Dürer hatte nach als außerordentlich gut beraten, wenn er den vorher beim Verlag Harry N. Abrans keit den 
dem Anblick der in Brüssel gesehenen Kostbarkeiten, die als erste Schätze aus der in New York erschienenen Band von William C. Seitz für das deutsche Publikum ME Das Wer 
Neuen Welt mitgebracht worden waren, ausgerufen: „Diese Dinge sind alle köst- einer hervorragenden buchtechnischen Ausgabe mit zahlreichen Schwarz-weiß-Ab mation g 
lich gewesen, daß man sie auf hunderttausend Gulden schätzt. Und ich habe all bildungen und einem Hauptteil aus großartigen Farbtafeln zugänglich mach! lich eine 
46 mein Lebtag nichts gesehen, das mein Herz so erfreut hat wie diese Dinge. Denn ich Monet hat in seinem Werk wohl die reinste Ausprägung impressionistischer Stil. mehreren 
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konzeption gegeben; zugleich aber vermochte er durch die Präzision im Umgang 
mit der Farbe und dem Licht vorauszuweisen auf künstlerische Unternehmungen 
der neveren Zeit, die in Monet einen ihrer künstlerischen Ahnen erkennen. Der 
Hauptakzent des Bildteils liegt auf den siebziger und achtziger Jahren des 19. Jahr- 
hunderts, hingegen bleibt die Spätphase Monets relativ knapp angedeutet. Ein 
wesentlicher Teil der abgebildeten Werke entstammt öffentlichen und privaten 
Sommlungen der Vereinigten Staaten, wobei besonders der reiche Besitz des Mu- 
seums of Fine Arts in Boston überrascht. Der Text von William C. Seitz zeichnet aus 
intimer Kenntnis den Lebensweg Monets an Hand seines Werkes von den frühen 
Zeichnungen und Skizzen über die Figurenbilder der sechziger und siebziger Jahre 
bis zu den großen Serien der Spätzeit nach. Im Schworz-weiß-Abbildungsteil des 
Textes werden die Bilder Monets häufig mit Fotografien ihrer Motive konfrontiert. 
Dem Buch wurde eine ausführliche Biographie des Künstlers mit einem Verzeichnis 
seiner wichtigsten Ausstellungen, ein kleines Sonderkapitel über die Zeichnungen 
sowie eine Auswahl aus den Quellen und Schriften über Monet beigegeben, so daß 
mit diesem Buch ein die bisherige Forschung zusammenfassendes Standardwerk und 
zugleich ein an ein breiteres Publikum gerichtetes Bilderbuch vorliegt, eine durch- 
aus geglückte verlegerische Leistung. Udo Kultermann 
Rudolf Krämer-Badoni: UBER GRUND UND WESEN DER KUNST 
Ullsteinbuch Nr. 261 


Ein Buch von Frische und großem Weitblick. Jeder Primaner sollte es in die Hand 
bekommen, aber zugleich wird sich der reife Essayist daran erfreuen. Hier wird 
von einem Romanschriftsteller und Literaturkritiker ein lebendigerer und eindring- 
liherer Einblick in das Thema vermittelt, als in manchem langatmigen Philosophem. 
literatur und bildende Kunst werden auf ihre Grundlagen hin durchleuchtet. Auf 
dos „Bedürfnis des Menschen nach Kunst“ hin wird die sinnvolle und mißverstandene 
Aufnahme und Beurteilung erörtert. Dann folgen „Marksteine in der Geschichte 
der Kunstlehre“, seit dem Altertum bis heute, endend mit den Grundmeinungen von 
Croce, Hartmann, Heidegger und Malraux. — Im Ganzen wird überlegt, was Kunst 
jenseits der vielen Meinungen ist, und ob sich zeitlos geltende Maßstäbe für unser 
Urteil ergeben. Falsche Kriterien werden abgewiesen. Eigentlich liegt der Entwurf 
zu einer Ästhetik vor. Zu rühmen ist hierbei, daß sich der Verfasser, was selten 

ältest i ter Kunst gleichmäßig auskennt. Roh 
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lE CORBUSIER — MEIN WERK 

Vorwort von Maurice Jardot 

Verlag Gerd Hatje, Stuttgart 

Boesiger/Girsberger: LE CORBUSIER 1910-60 

Editions Girsberger und Karl Krämer Verlag, Zürich und Stuttgart 


fast gleichzeitig wurden zwei große Publikationen vorgelegt, die sich mit dem 
Werk des größten lebenden Architekten, Le Corbusier, beschäftigen. 

Der Hatje Verlag überließ dem Architekten die Gestaltung des Buches, die Aus- 
wohl der Abbildungen und den Text, so daß eine umfassende Autobiographie zu- 
stonde gekommen ist. Der auch früher schon wortgewaltige Architekt versucht hier 
ein Resümee seines Lebenswerkes zu geben. Das Vorwort von Maurice Jardot gibt 
lediglich eine Charakteristik des Menschen le Corbusier aus intimer Kenntnis. 
le Corbusier schildert seinen Leb g in den verschied Epochen, die Jugend 
von 1900 bis 1918, aus der im wesentlichen Zeichnungen von seinen verschiedenen 
Reisen vorliegen (Italien, Griechenland, Vorderasien). Eine Ausnahme bildet das 
Projekt für die Domino-Häuser aus dem Jahre 1914, das auf die Arbeiten der zwan- 
ziger Jahre vorausverweist. Die Jahre von 1919 bis 1939 werden im zweiten Teil 
zusammengefaßt und sind bestimmt durch einen großen Teil von Projekten, wie dem 
wichtigen Plan für die Neuordnung des Stadtzentrums, dem Entwurf für den Völker- 
bund-Palast in Gent, dem Modell für den Palast der Sowjets in Moskau sowie an- 
deren Großr p Daneben stehen die ersten ausgeführten Bauten der 
zwanziger Jahre, die 7 tiken, Gemälde, Bücher, die Entwürfe für Automobile 
und Möbel. Ferner wird auf die Vorträge und Kongresse dieser Zeit hingewiesen 
sowie auf die starke Wirkung auf die Architekten der jungen Generation. Dies 
alles geschildert, kommentiert und gedeutet zu sehen vom Künstler selbst, gesehen mit 
großartiger polemischer Schärfe, dargestellt mit der Präzision einer in ihrer Einfach- 
heit und Klarheit fast pathetisch wirkenden Sprache, ist ein Erlebnis besonderer Art. 
Im letzten Abschnitt behandelt Le Corbusier die Werke von 1940 bis 190, insbeson- 
dere die unmittelbare Gegenwart, in der er im Gegensatz zu den vereinzelten Bau- 
aufgaben der zwanziger und dreißiger Jahre auch Großprojekte verwirklichen konnte. 
In diesem Abschnitt werden also diskutiert „die Affäre der Vereinten Nationen”, die 
neve Konzeption der großen Wohneinheiten, die veränderte Raumauffassung etwa in 
der Kapelle Ronchamp, im Philips-Pavillon der Weltausstellung in Brüssel 1958 und vor 
allem in dem Hauptwerk Le Corbusiers, in der Gesamtplanung und Gestaltung der 
neven Hauptstadt des Punjab, Chandigarh in Indien. Während der erste Teil des Bu- 
es im wesentlichen einer Chronologie des Werkes gewidmet ist, sucht Le Corbusier 
im zweiten Teil unter dem Titel „Ein Beruf” die Grundlagen seiner Arbeitsweise zu 
verdeutlichen. Er stellt Atelierbilder und Ateliererkennt z ‚ bringt seine 
Architekturzeichnungen in Verbindung mit seiner Arbeit als Maler und Bildhauer, 
um schließlich in einer großartigen Reihe von isolierten Architekturfotos eine fas- 
äinierende Bilanz seiner Realisationen zu geben, die Bilanz eines Werkes, dessen 
Strahlkraft und Schönheit das Werk jedes underen Architekten unserer Zeit frag- 
mentarisch erscheinen läßt, die es in seiner auf den Menschen bezog Lebendig 
keit den großen Konzeptionen der vergangenen Jahrhunderte an die Seite stellt. 

Das Werk der Verlage Girsberger und Krämer ist eine mehr auf sachliche Infor- 
mation gerichtete Zusammenfassung des Werkes von Le Corbusier und stellt eigent- 
ih einen Auszug aus dem großen sechsbändigen „Oeuvre compläte” dar, das seit 
mehreren Jahrzehnten im Verlag Girsberger erscheint. Nach einer kurzen Einfüh- 


rung, biographischen Notizen, einer Bibliographie und einem Werkverzeichnis der 
Arbeiten Le Corbusiers, wird das Gesamtwerk nach Bavaufgaben gegliedert. Es be- 
ginnt mit Wohnhäusern, etwa dem relativ unbekannten Haus in La Chaux-de-Fonds 
aus der Zeit vor dem Ersten Weltkrieg, führt über den Pavillon „Esprit Nouveau” 
von 1922, das Haus Ozenfant von 1922, die Villen in Vaucresson (1922), Paris (1923) 
und am Genfer See (1925), die Siedlung Pessac (1925), die Wohnhäuser in Boulogne 
sur Seine (1926), Stuttgart (1927), Garches (1927) und Poissy (1929/31), zum Mietshaus 
Clart& in Genf (1930/32) und dem Pariser Mietshaus von 1933 sowie zu weiteren 
Häusern in Paris, Nantes, Neuilly sur Seine, Ahmedabad und zahlreichen Projekten 
für nichtrealisierte Wohnhäuser. In einem zweiten Komplex werden die Großbauten 
behandelt, also Verwaltungsbauten, Studentenhäuser, Fabriken, Wohnhochhäuser 
und die Stadt Chandigarh. In diesem Bereich liegt der Akzent auf dem Völkerbund- 
Palast in Genf, den großen Projekten für Moskau, dem Gebäude der Heilsarmee in 
Paris, dem Schweizer Haus der Cit& Universitaire in Paris, den verschiedenen Hoch- 
haus-Projekten, dem erst kürzlich vollendeten brasilianischen Studentenhaus der Cit& 
Universitaire in Paris, dem Projekt für das Stadion in Bagdad sowie dem Hauptwerk 
Le Corbusiers, der Stadtgestaltung von Chandigarh. Ein dritter Aufgabenkomplex 
zeigt die Museen und sakralen Bauten Le Corbusiers, etwa das Welt-Museum für 
Genf, das Projekt für das Museum zeitgenössischer Kunst in Paris, das Projekt für 
ein wachsendes M ‚das M des Kulturzentrums von Ahmedabad sowie das 
in Tokio ausgeführte Museum für moderne Kunst. Von den religiösen Bauten sind 
die Kapelle in Ronchamp sowie das Kloster von La Tourette in den Zusammenhang 
aufgenommen worden. Den Gemälden Le Corbusiers, den Plastiken und Wandtep- 
pichen ist ein weiterer Abschnitt gewidmet. Mit dem für Le Corbusier zentralen Be- 
reich der Stadtplanung, in den alle Bemühungen des genialen Künstlers eingefügt 
werden sollen, schließt das Buch. 

Beide Bücher sind wichtige Dokumentationen eines architektonischen Werkes, das die 
Kultur unseres Jahrhunderts in einem bis jetzt noch nicht abschätzbaren Maße ge- 
formt hat. Udo Kultermann 


HENDRYK BERLEWI — MECHANOFAKTUR 
„Neue Grafik“, Zeitschrift für Grafik und verwandte Gebiete, Zürich 
Heft 9, März 1961 


1922 — also vor fast vierzig Jahren wurde in Berlin eine Form der künstlerischen 
Gestaltung gefunden, die schon seit langem in der modernen Gebrauchsgraphik 
vielfache Anwendung erfahren hat. Hendryk BERLEWI, ein junger Pole, der später 
zu den führenden Künstlerpersönlichkeiten der polnischen Konstruktivisten-Gruppe 
„Blok* in Warschau gehörte, fand in der schöpferischen Atmosphäre der zwanziger 
Jahre in Berlin die Möglichkeit geometrischer Formen und arithmetischer Reihen und 
Rhythmen. Ludwig Hilbersheimer schrieb dazu 1924 als zeitgenössischer Beobachter 
und Kritiker: „Mit einem Mini an Mitteln versucht Hendryk Berlewi ein Maxi- 
mum an Energieentfaltung zu erreichen. Er geht auf die einfachsten Elemente zu- 
rück, auf die einfachsten Formen, einfachsten Farben: Schwarz, Weiß, Rot, um da- 
mit eine sehr differenzierte Skala von Ausdrucksmöglichkeiten zu schaffen. Sein 
Hauptverdienst ist es, die Elemente der Faktur einem Mechanisierungsprozeß unter- 
zogen, ein neues schematisches fakturelles System geschaffen zu haben, ein schema- 
tisches System, das von der industriellen Technik herkommt, und das, unabhängig 
von Launen, von exakter Funktion ist.” In diesem System entdeckte er auch als erster 
das Prinzip des Rasters für die Grafik und veröffentlichte darüber ein Manifest der 
„Mechanofaktur”. Das erste Bild dieser Art wurde auf der „Großen Berliner Kunst- 
ausstellung” 1923 in der Abteilung der „November-Gruppe” gezeigt, ein Jahr später 
widmete Herwarth Walden Berlewi eine Sonderausstellung für die „Mechanofaktur” 
im „Sturm“. Diese bedeutende konstruktivistische Strömung neben den gewisser- 
maßen weichen Konstruktionen von Lissitzki und Moholy-Nagy und dem Suprematis- 
mus von Malewitsch sind lange Zeit verborgen geblieben. Erst im Jahre 1957 wurde 
Berlewi mit den anderen Wegbereitern der abstrakten polnischen Malerei, Male- 
witsch, Kobro, Stazewski und Strzeminski in der Galerie Denise Rene, Paris, mit 
einer repräsentativen Ausstellung geehrt. 

Die junge schweizerische Zeitschrift für Gebrauchsgraphik „Neue Grafik” (New Gra- 
phic Design, Graphisme actuel) hat jetzt in ihrem 9. Heft die Geschichte der „funk- 
tionalen Graphik der zwanziger Jahre in Polen” in einem umfassenden Bericht ver- 
öffentlicht. Der Text ist von Hendryk Berlewi selbst, der jetzt in Paris lebt und als 
Pionier dieser schöpferischen Epoche das authentische Material mühevoll zusammen- 
getragen hat. Die „Neue Grafik” hat mit diesem Bericht eine wesentliche Lücke in 
der Geschichte der konstruktiven Kunst und ihrer Beziehungen zur Gebrauchs- 
graphik seinerzeit und heute geschlossen. Eckhard Neumann 


KUNSTLER UNSERER ZEIT 
Bodensee-Verlag, Amriswil 


Der von Franz Larese geleitete Bodensee-Verlag in Amriswil hat eine kleine Buch- 
reihe herausgebracht, die über einen qualifizierten Mitarbeiterkreis verfügt und de- 
ren Ziel die möglichst umfassende Darstellung von Künstlern unserer Zeit ist. Es han- 
delt sich um kleinformatige Bände mit je 24 Abbildungen, einer Biographie, einer 
Bibliographie, einem Bildnisfoto des Künstlers sowie einer meist mehrsprachig ge- 
haltenen Einführung. Die Reihe wurde 1957 begonnen und soll fortgesetzt werden. 
Zu Anfang mehr auf die spezifische Situation der Schweiz begrenzt (Bände von Her- 
bert Gröger über Karl Hosch und Peter Meyer über A. H. Pellegrini) weitete sich das 
Blickfeld mehr und mehr aus, so daß im Laufe einiger Jahre eine respektable Buch- 
reihe über die Künstler der jüngeren Generation in der Welt vorliegen könnte. Bei 
der Auswahl der Künstler ist bemerkenswert, daß der Herausgeber eine gute Hand 
insbesondere für die Bildhauer bewies, von denen Bände über Manzü (Text von 
Eduard Hüttinger), Chadwick (Text von Herbert Read), Armitage (Text von Roland 


Penrose), Alicia Penalba (Text von Michel Seuphor) und Cesar (Text von Douglas 47 
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Cooper) vorliegen. Von den Malern wurden in letzter Zeit Bruno Saetti und Giuseppe 
Santomaso — beide mit einer Einführung von Umbro Apollonio — sowie Gerard 
Schneider mit der Einführung von Michel Ragon vorgestellt. Eine stärkere Akzentuie- 
rung wäre hier wünschenswert. Neben die zahlreichen Reihen, die von französischen, 
englischen und italienischen Verlagen in letzter Zeit herausgebracht worden sind 
und die in der Schweiz bereits erschienenen, tritt nun diese eines kleinen Verlages, 
deren Aufgabe eigentlich darin liegen müßte, sich auf jüngere Künstler zu konzen- 
trieren. Dadurch könnte sie eine wichtige informatorische Aufgabe erfüllen durch 
das lebendige Eingreifen in das immer neu einsetzende Gespräch zwischen Künstler 
und Publikum. Udo Kultermann 


Max Bense: RESTE EINES GESICHTES 
Text von Max Bense, Lithographien von Karl-Georg Pfahler. 


Handpressendruck von Klaus Burkhardt, Typographie von Hans-Jürgen Müller. 
Auflage: 85 vom Autor und vom Künstler signierte Exemplare. Herausgegeben von 
der Galerie Müller, Stuttgart. 

Hin und wieder sind Versuche gemacht worden, Texte mit gegenstandslosen Illustra- 
tionen zu versehen. Selten genug gelang es, eine Relation zu erreichen, welche 
Text und Bilder eng zusammenführte. Der Grund darf nicht allein in der Anpas- 
sungsfähigkeit bzw. dem Fehlen einer solchen Anpassungsfähigkeit von seiten der 
Maler gesehen werden: die Texte selbst sind, soweit sie einen explizit gegenständ- 
lich-epischen Charakter besitzen, nicht für eine ungegenständliche Illustration ge- 
eignet. Der Versuch, erster einer geplanten Reihe, welche jetzt von der Galerie 
Müller herausgegeben wird, geht von anderen Voraussetzungen aus. Nicht nur be- 
stand von Beginn der Planung des Bandes an ein Kontakt zwischen Autor und Künst- 
ler, ein Kontakt hinsichtlich der Textinterpretation wie der Bildauswahl, der Text 
selbst folgt bereits anderen Prinzipien als denen eines gegenständlichen Ablaufes. 
Max Bense hat in einigen programmatischen Stichworten Methode und Ziel heraus- 
gestellt: Während einer Fahrt wurden Erinnerungen und Assoziationen notiert, 
deren Folge nicht durch die Einheit des Stoffes wie durch die Bedeutungsbereiche 
und Bedeutungssprünge der einzelnen Worte bestimmt ist, quasi Variationen und 
Streubereiche des gleichen Prinzips: eines zeitlichen Ablaufs ohne benennbaren 
Endpunkt, ohne Zäsuren und ohne Schwergewicht einzelner Phasen. 

Die Bilder folgen einem ähnlichen Prinzip. Aus einer größeren Serie von Studien 
und Zeichnungen zum gleichen Formproblem: den Spannungen zwischen flächigen 
Blöcken und schriftähnlichen, grafischen Gebilden — wurden diejenigen ausgewählt, 
die für das gestellte Problem als besonders typische und variantenreiche Lösungen 
gelten konnten. Die Verknüpfungen zwischen den Bildern gleichen denen zwischen 
den Worten: sie sind ebenfalls vorwiegend assoziativ, variierend, eine gleichwertige 
Folge wechselnder Eindrücke. Die Übertragung der Zeichnungen in die Lithographie 
brachte nicht nur die übliche und zumindest nicht ungewöhnliche Änderung in Mit- 
teln und ästhetischer Beschaffenheit, sondern auch eine Einheit über das hinaus, 
was in den Zeichnungen bereits erkennbar war. Der Erfolg des ersten Bandes 
macht auf weitere Versuche neugierig, die von den Herausgebern geplant sind; es 
sollen Bände in Zusammenarbeit zwischen Günther Kirchberger und Helmut Heissen- 
büttel, zwischen Pierre Restany und Peter Brüning, Illustrationen von Dahmen, 
Hoehme und Mathieu erscheinen. Heinz Spielmann 


Kurt Bauch: DER FRUHE REMBRANDT UND SEINE ZEIT 
Studien zur geschichtlichen Bedeutung seines Frühstils 
Gebr. Mann-Verlag, Berlin 


Kurt Bauch, Ordinarius für Kunstgeschichte an der Universität Freiburg i. Br., gibt 
in diesem Buch mehr als kunstwissenschaftliche Detailkenntnisse. Das Werk enthält 
nichts weniger als die Summe einer Forschung. Was der Autor in diesem Buch zu- 
sammenfaßt, ist vorbereitet durch eine Fülle eigener Einzeluntersuchungen. 

Schon der junge Kunsthistoriker Kurt Bauch hatte über das Frühwerk Rembrandts 
gearbeitet (Zur Kenntnis von Rembrandts Frühwerken, 1924; Kunst des jungen Rem- 
brandt, 1935). Vielleicht mag man sich deshalb wundern, daß eine neue Arbeit nicht 
dem reifen Rembrandt oder seinem Alterswerk gewidmet ist. Diese Auseinander- 
setzungen hat der Autor selbstverständlich in den vergangenen Jahrzehnten immer 
wieder vollzogen, aber wiederum nur, um die daraus gewonnenen Erkenntnisse in 
die Interpretation des frühen Rembrandt einfließen zu lassen. Dies dient hier aber 
nicht einfach dazu, die oft wiederholte Schulmeinung zu revidieren, die Frühwerke 
Rembrandts seien „richtige Schulaufgaben . . . keine Lebensäußerungen“ (R. Ha- 
mann), sondern um aus den Anfängen ein neues Rembrandtbild zu erschließen, das 
auch den späteren Künstler mit einbezieht und eine neue Vorstellung von der hol- 
ländischen Kunst des 17. Jahrhunderts aufbaut. 

Zu diesem Zweck löst Bauch den Künstler aus der Isolierung, in die er von der 
Forschung so gerne gestellt worden war, so, als ob sich seine Kunst voraussetzungs- 
los entwickelt hätte, unabhängig von Zeitströmungen, unabhängig von seinen Leh- 
rern oder höchstens in deren Überwindung. 

Bauch zeigt im Gegenteil, daß für Rembrandt die Wahl seiner Lehrer nicht weniger 
entscheidend war als die Auseinandersetzung mit der Überlieferung und daß beides 
ebenso wie sein späteres Werk zur geistigen Tat des Künstlers gehört. „Mit der 
großen Entscheidung, welche Überlieferung er für sich anerkennt und auswählt und 
aneignet, stellt er sich der Geschichte.” 

Um diese Entscheidungen nachzuvollziehen, entwirft Kurt Bauch ein Geschichtsbild 
der Epoche mit ihren vielfach sich begegnenden und überschneidenden Strömungen 
und ihrem dichten Netz von Beziehungen. Der europäische Manierismus um 1800 
wird zum Ausgangspunkt (Seriengraphik, Historie, Allegorie und Emblematik), aus 
der die neue Kunst der holländischen Fachmalerei (Landschaft, Stilleben, Sittenbild, 
Bildnis), das Kabinettbild mit seiner Verselbständigung des Dinglichen und Einzel- 


g, in der freien 


Wahl seiner Leitbilder. Wie er sich entscheidet, das kann nur im Angesicht der gan. 
zen Fülle damals gegenwärtiger Kunst gezeigt werden, und Rembrandt entscheide 
sich nicht für die fortschrittliche holländische Malerei, sondern für Aufgaben, di. 
als überholt galten. „Seine menschliche Tragik hängt mit diesem inneren Gegenso; 
zu seinen Landsleuten z 
Bauch zeigt nicht nur, wie aus diesen Voraussetzungen die Kunst Rembrandts ent. 
steht, deren eigene Sphäre im Frühstil schon vollkommen gegenwärtig ist, sonden 
er gibt Einblicke in die Gesetze der neueren Kunstentwicklung. 
Solche Bücher sind in unseren Tagen selten: neben einer fast dichterischen Inter. 
pretation, die durch ihre klaren Formulierungen voraussetzungslos jedem Leser zı. 
gänglich ist, enthält das Werk Forschung von nicht zu überbietender Akribie, au 
deren Summe aber die Synthese einer umfassenden Geschichtsdeutung entsteht. Doc 
sie schließt die vergangene Epoche nicht ab, sondern verdeutlicht ihre Konsequer- 
zen bis in unsere Gegenwart und trägt damit auch zu deren Erhellung bei. 

Hans H. Hofstätter 


K. F. Ertel: CARLO MENSE 
Verlag Der Kreis, Wesel 


Als eine Wiederentdeckung ist diese erste Monographie über Carlo Mense zu wer. 
ten, obgleich der in Bad Honnef lebende Maler zu den bedeutendsten Vertretern 
der „Neuen Sachlichkeit” zählt. Mense gehörte zu dem romantisch-klassizistischen 
Kreis und ist dem „Sachlichen”, wie es Schrimpf, Kanoldt und Davringhausen ver. 
standen, bis in sein hohes Alter treu geblieben. Dennoch — das zeigte die jetzige 
Ausstellung in den Bonner Städtischen Kunstsammlungen — wirken weder seine fri- 
hen noch seine späten Arbeiten antiquiert. Die in satten, gedämpften Farben und 
klaren Formen gehaltenen Olbilder strahlen immer noch märchenhafte oder naiv. 
sachliche Faszination aus. Eine geheimnisvoll entrückte Schönheit geht von der sorg- 
sam behandelten Malfläche aus. Daß dabei Anklänge an Marc, an die frohe Sinn- 
lichkeit des Freundes Macke, an den sehr verwandten Campendonck und an den 
analytischen Kubismus zu sehen sind, beeinträchtigt nicht M Eigenständigkei 
Im Gegenteil, die Variationsbreite zeigt, daß die „Neue Sachlichkeit” mehr wer ob 
reaktionärer Naturalismus. Für Mense insbesondere bedeutet diese Art von Malen 
einen Weg zum irdischen Paradies. Seine Weltschau ist nicht ohne Gegensätze, aber 
er bindet sie in kühnen Verspannungen ins friedvolle Maß ein. So führt seine Me- 
lerei notwendig zum Traum vom einfachen Leben, und persönlich ist er diesem 
Traum ein gutes Stück nähergekommen in seiner Einsiedelei im Siebengebirge. Man 
mag das als Weltflucht verurteilen, aber der im vergangenen Mai 70 Jahre alt ge- 
wordene Künstler ist alles andere als ein versponnener Träumer. Eine Vitalität, die 
auch seine Bilder prägt, sorgt dafür, daß er die Wirklichkeit offenen Auges sieht. 
Er ist kein Abstrakter geworden, wenn auch die Abstraktion in ihrer Vielfalt eine 
große Rolle bei ihm spielt. Dennoch wirken seine Bilder gegenwärtig. Er zeigt uns 
dadurch, daß unsere Zeit durchaus ein Recht hat, zwischen radikaler Zerteilung und 
„überbordender Grimasse” (Ertel) einen Mittelweg zu finden. Ertel ist dem ganz un- 
sensationellen Schaffen Menses mit behutsamer Sachlichkeit nachgegangen. Der Bild- 
teil zeigt Beispiele der wichtigsten Varianten, davon drei in Farbe, und schon diese 
drei Reproduktionen genügen, um den Wunsch nach einer größeren Monographie 
wachzurufen. G. Pfeiffer 


Dimitrij Tschischewskij: PARADIES UND HOLLE 
Russische Buchmalerei 
Verlag Aurel Bongers, Recklinghausen 


Ein begrüßenswertes Pendant zu der preiswerten Ikonen-Buchreihe des Aurel Bon 
gers Verlages, die man zu den kleinen bibliophilen Kostbarkeiten zählen darf, bildet 
eine Publikation über die bei uns fast unbekannte späte russische Buchmalerei. Ihre 
Entwicklung ging thematisch und stilistisch andere Wege als die der Ikonenmalerei. 
Hier ist es die eschatologische Thematik, die seit dem 11. Jahrhundert im Verlauf der 
an tragischen Ereignissen reichen Geschichte die Ikonographie beherrscht. Besonders 
während der unbarmherzigen Religionsverfolgungen unter Peter I. im 17. Jahrhun- 
dert erfüllten die Seelen der Altgläubigen apokalyptische Visionen und endzeitliche 
Vorstellungen des jüngsten Gerichts. Die Höllenqualen werden in der Buchmalerei 
des 17. und 18. Jahrhunderts mit naiv-primitiver Drastik geschildert — wahre Alp 
träume surrealistischer Vorstellungskraft —, und die Freuden des Paradieses in 
emblemhafter Abstraktion und Reinheit, beide kompositionell sehr eigenartig. Die 
Miniaturen in dem von D.Tschischewskij herausgegebenen Buch „Paradies und 
Hölle” entstammen einer Sammelhandschrift des 18. Jahrhunderts, die sich in Heide! 
berg befindet. Im Einleitungstext synchronisiert der Autor sehr geschickt die profor- 
und religionsgeschichtlichen wie ikonographischen Zusammenhänge und erhellt den 
Bildteil — lebendig durch alte Quellentexte. K. Fürstenberg 


G. Gondoni: ARNO LEHMANN, 12 Tafeln 
Lepetit $. p. A., Milano 


Die Mappe mit ihren 12 Bildtafeln — der Druck wurde durch eine italienische $ti- 
tung ermöglicht — zeigt einige der Arbeiten des Keramikers Arno Lehmann aus den 
Jahren 1947 bis 1953. 

Lehmann, der auf der Feste Hohensalzburg lebt, hatte als Baukeramiker schon vor 
dem Kriege in Berlin von sich reden gemacht. Nach dem Krieg beschritt er völlig 
neue Wege, von denen der erste in den 12 Tafeln dargestellt ist. Die farbprunken- 
den Keramiken sowie die nachtdunklen Malereien mit ihren Köpfen und Gestalter 
entsprechen dem Bekenntnis des Künstlers: „Die Kunst bildet die Brücke zwischen 
der Realität des Zweckes und der Realität des Seins. Ihre Zeichen gelten in beiden 
Landschaften.” 

Rationales und Irrationales sind eng miteinander verflochten; aus diesem Grunde 
fehlen auch direkte Bildtitel. An ihre Stelle setzt G. Gondoni — er schrieb die Eir 
führung — Verse, die eine Verbindung von Bild und Sinn aufzeigen. Wilhelm Lang 
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Julius Bissier 
1957 


MALEREI VON HEUTE Folge 18 DAS KUNSTWERK, Heft 3/XV, September 1961 


Seit 1929 orbeitet Julius Bissier an einer Zeichenschrift, die lesbar ist, aber nicht wie Buchstaben auf Sprache hinweist. Ursprünglich ganz private Zeichen werden 


mehr und 


vrund fixi 


Julius Biss 


nehr ausgeschrieben, in ostasiatischer Art mit Tusche immerfort wiederholt, bis sie als eindeutige Chiffren in ihrer Abfolge und Reihung auf dem flächigen 
rt und geordnet sind. Von 1945 ab hat die Farbe einen eigenen Stellenwert, sie variiert nicht mehr nur färbend die einzelnen Zeichen. 
r wurde 1893 in Freiburg i. Br. geboren und lebt heute in Hagnau (Bodensee). Studium an der Universität Freiburg; beginnt 1914 als Autodidakt zu malen. 


reundscho‘t mit dem Sinologen Ernst Grosse. 19291933 Lehrtätigkeit an der Universität Freiburg und Übergang zur absoluten Malerei. Freundschaft mit Baumeister 


und Schle 


mer. Zahlreiche Einzel- und Gruppenausstellungen in Europa und Übersee (u. a. Biennale Venedig 1958, 1960). 
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£dith Amman: DAS GRAPHISCHE WERK VON HANS 
OTTO SCHONLEBER 

#95., 1 Abb., Broschüre 

Staatliche Kunsthalle, Karlsruhe 

Kurt Kavenhoven: WILHELM GEISSLER — HOLZ- 
SCHNITTE — EIN WERKBUCH 

545., 3 farbige und Schwarz-Weiß-Abb., Kart. 
Woesampresse, Wuppertal 

Christl. Denkmal: 

DER DOM ZU MERSEBURG 

Broschüre mit mehreren Abb. 

DIE JOHANNISKIRCHE ZU SAALFELD 

Broschüre mit Abb., DM 1, 

DIE DOPPELKAPELLE ZU LANDSBERG 

Broschüre mit Abb., DM 1,50 

Karlheinz Ulrich: RUDOLF NEHMER 

145. Text, 25 Schwarz-Weiß- und farbige Abb., DM 3,50 
Helmut Ullrich: HERBERT MUNDEL 

175. Text, 25 Schwarz-Weiß- und farbige Abb., DM 3,50 
Hannelore Sachs: HELENA SCIGALA 

145. Text, 24 Abb., DM 3,50 

Josef Hegenbarth: EWIGES VORBILD — Zeichnungen 
zum Alten und Neuen Testament 
Vorwort Jan Dobracznynski, 98 $., mit zahlreichen 
Abb., DM 38,— Ln. 

Union Verlag, Berlin 

Hans Eckehard Bahr: POIESIS — THEOLOGISCHE 
UNTERSUCHUNGEN DER KUNST 

32 5., In. DM 

Evangelisches Verlagswerk, Stuttgart 

THE ARTIST & THE BOOK 1860—1960 in Western Europe 
ond the United States 

72 5. mit zahlreichen Abb., Ln. 
Museum of Fine Arts, Boston, Harvard College Library 


NOTIZBUCH DER REDAKTION 


DIE TOTEN 


Der italienische Kunsthistoriker Lionelle Venturi ver- 
starb 76jährig in Rom, nachdem er noch kürzlich an 
dem Internationalen Kritiker-Kongreß in München teil- 
genommen hatte. Venturi war Professor der Kunstge- 
schichte in Turin, davor in Rom und als Emigrant wäh- 
rend des Faschismus in Frankreich sowie in den USA. 
Seine Publikationen reichen von Giotto bis zur Mo- 
derne. (‚Geschichte der Kunstkritik“, „Archiv des Im- 
pressionismus”). Er galt u.a.als bedeutendster Experte 
der Cezanne-Forschung. 


Der Münchner Architekt Olaf Gulbransson, ein Sohn 
des Simplizissimuszeichners und Malers Gulbransson, 
ist Sjährig nach einem Verkehrsunfall verstorben. Er 
machte sich vor allem als Erbauer moderner evange- 
Iischer Kirchen einen Namen. 


PERSONALIA 


Prof. Ernst May, Architekt und Paänglenee von in- 
ternationalem Rang, beging seinen 75. Geburtstag. 
Neben dem Wiederaufbau in verschiedenen kriegszer- 
störten Städten der Bundesrepublik galt sein Schaffen 
besonders dem Siedlungsbau. Regierungsaufträge 
führten ihn u. a. nach Abessinien, Afrika und Rußland. 


Prof. Walter Brudi, bisheriger Rektor der Staatl. Aka- 
demie der Bildenden Künste in Stuttgart, wurde für 
das Studienjahr 1961/62 wiedergewählt. 


Der Kunsthistoriker Eduard Plietsch wurde kürzlich 
75 Jahre alt. Zuerst Assistent bei Hofstede de Groot 
Den Hoog, dann bei Wilhelm von Bode in Berlin, 
st Dr. Plietsch durch seine Fortführung des Bodeschen 
Standardwerkes über die holländischen und flämischen 
Malerschulen bekannt geworden. 1960 erschien sein 
var über niederländische Malerei des 17. Jahrhun- 
derts. 

Der englische Plastiker Eduardo Paolozzi erhielt die 
Berufung zu einer Gastprofessur an die Hochschule 
ür Bildende Künste in En Eine vom British 
“ouncil of Art vermittelte Ausstellung mit 30 Arbeiten 
%es Künstlers zeigte unlängst die Städtische Galerie 
Bochum. 

fblo Picasso feierte vor kurzem in unverminderter 
Fische und Vitalität seinen 80. Geburtstag. 


Dr. Karl With, außerordentlicher Professor der Kunst- 
geschichte an der Universität in Los Angeles, Kalifor- 
"en, wurde anläßlich seines 70. Geburtstages mit der 
®ersönlichen Glückwunschadresse des Bundeskanzlers 
und des Kölner Oberbürgermeisters Theo Adenauer 
geehrt, sowie zu einem offiziellen Besuch der Bundes- 
"publik eingeladen. Der Jubilar, 1933 als entlassener 
Museumsdirektor in Köln nach den USA emigriert, ist 
Verfasser zahlreicher Publikationen über primitive, 
orientalische und moderne Kunst. 


EISE 


er österreichische Maler und Grafiker Gustav Konrad 
%, in der Volkswagenstadt Wolfsburg ansässig, ge- 
ann den 1. Kunstpreis der Republik San Marino. 


Die Blauen Bücher: 

Poulsen: DANISCHE MALER 

72 Schwarz-Weiß- und Farbreproduktionen, 
r. 


Hermann Bünemann: VON RUNGE BIS SPITZWEG 
80 $. mit vielen farbigen und Schwarz-Weiß-Reproduk- 
tionen, Kart. DM 6 

Karl Robert Langewiesche Nachfolger Hans Köster, 
Königstein 


Hugo Debrunner: KANDINSKY 
64 5. mit mehreren Schwarz-Weiß-Abb., kart. 
Origo-Verlag, Zürich 


Johan H. Langaard / Reidar Revold: EDVARD MUNCH 
FRA AR TIL A 

92 S. mit mehreren Schwarz-Weiß-Abb. 

Forlagt Av H. Aschehoug & C., Oslo 


Theodor Heuss: LUST DER AUGEN — Stilles Gespräch 
mit beredtem Bildwerk 

304 $. mit Abb., Ln. 

Rainer Wunderlich-Verlag, Tübingen 


Emil Nolde: SUDSEE-SKIZZEN 

Nachwort von Martin Urban 

20 $S. Text, 16 farbige Abb., kart. DM 4,50 
Piper-Bücherei 


Hans Purrmann: SOMMER AUF ISCHIA 
Nachwort Erhard Göpel, 16 Farbtafeln, kart. DM 4,50 
Insel-Bücherei, Frankfurt a. M. 


a! der Staatsgalerie Stuttgart: NEUE MEISTER 
129 S. Text, 80 Abb., Br. 
Stuttgarter Galerienverein 


Ernst Buschor: DER PARTHENONFRIES 
80 S., 80 Abb., kart. 
R. Piper & Co. Verlag, München 


John Storm: SUZANNE VALADON — Das Leben der 
Mutter Utrillos 

262 $. mit Abb., In. DM 19,80 

Langen Müller-Verlag, München 


Der Maler Fritz Hundertwasser wurde Teilgewinner 
des 1. Preises für Malerei auf der diesjährigen Bien- 
nale in Tokio. 


Den Kunstpreis der Bayerischen Akademie der Schö- 
nen Künste in München erhielt der Maler, Zeichner 
und Bildhauer Peter Zeiler. 


Förderungsprämien des Großen Kunstpreises von 
Nordrhein-Westfalen von jeweils DM wurden dem 
Maler Herbert Kaufmann, Düsseldorf und dem Bild- 
haver Paul Nagel, Wesseling zuerkannt. 


Der Maler und Plastiker Eugen Roth, Ludwigshafen, 
wurde mit dem Pfalzpreis 1%1 für Bildende Kunst in 
Höhe von 2000 DM ausgezeichnet. 


Den Schwabinger Kunsipreis, der von der Münchner 
Presse gestiftet wurde, erhielten der Maler Erwin von 
Kreibig und der Bildhauer Emil Krieger. 


Dem Maler und Grafiker Prof. Karl Hubbuch, Karls- 
ruhe, wurde der baden-württembergische Hans-Thoma- 
Gedächtnispreis 1961 verliehen. 


Prof. Dr. Walter Gropius empfing den diesjährigen, 
auf 50 000 DM erhöhten Goethe-Preis der Stadt Frank- 
furt am Main für seine Verdienste als Architekt und 
Begründer des Bauhauses. 


ALLGEMEINES 


Der 13. Internationale Kunstkritikerkongreß 1961, der 
in München und Berlin mit Vertretungen aus 35 Län- 
dern tagte, beschloß die Einrichtung eines interna- 
tionalen Instituts zur Quellenforschung der Moderne, 
und zwar im Rahmen des UNESCO-Förderprogramms. 


Das Projekt eines unterirdischen Louvre-Museums, das 
zwischen dem jetzigen Louvre und Jeu de Paume un- 
ter dem Tuileriengarten angelegt werden soll, wurde 
der französischen Kommission für historische Baudenk- 
mäler unterbreitet. np 


Ein Van-Gogh-Denkmal in Auvers-sur-Oise, wo sich 
der Maler den Tod gab, wurde nach dem Entwurf 
Ossip Zadkines von dem Gießer A. Susse unentgeltlich 
in Bronze ausgeführt und vor kurzem enthüllt. Es ist 
das zweite, neben dem ebenfalls von Zadkine ge- 
schaffenen Standbild in Wasmes Borinage. 

Eine wertvolle $ lung der Papuakunst, vorwiegend 
aus seltenen neuguinesischen Masken und Kultobjek- 
ten, machte die australische Regierung dem Pariser 
Mus&e de zum Geschenk. np 
Der 6. Kongreß der Internationalen Architektur-Union 
in London befaßte sich hauptsächlich mit neuen Tech- 
niken und Materialien sowie deren Einfluß auf mo- 
derne Bauweisen. Neuer Präsident wurde Robert 
Matthew, Professor für Architektur an der Universität 
Edinburgh, Vizepräsident wurden ein chinesischer und 
ein mexikanischer Architekt. np 
„Ars Helsinki” heißt eine Internationale Kunstausstel- 
lung, die im Oktober in der finnischen Hauptstadt 
stattfindet und als Gegenstück zu den Biennalen von 
Venedig und Sao Paulo künftig wiederholt werden 


Frank Lloyd Wright: DAS NATURLICHE HAUS 
220 $. mit vielen Abb., In. DM 32,50 
Langen Müller-Verlag, München 


Gerhard Woeckel: JOHANN JOSEPH CHRISTIAN VON 
RIEDLINGEN 

Ein oberschwäbischer Bildhauer des Rokoko 

120 $., 74 Abb., In. DM 14,50 

Jan Thorbecke Verlag, Konstanz 

Brigitte Lohse: CHRISTOPH DANIEL SCHENCK 

Ein Konstanzer Meister des Barock 

59 $. Text, 40 Abb., Ln. DM 13,50 

Jan Thorbecke Verlag, Konstanz 


Der Silberne Quell: 


Curt Lahs: FREUNDLICHE ZEICHEN 
Er Franz Roh, 13 farbige Bildtafeln, kart. 


Hans Purrmann: LANDSCHAFTEN UND STILLEBEN 
Nachwort Kasimir Edschmid, 13 farbige Bildtafeln, 
kart. DM 3,90 

Ivan Generalic: JUGOSLAWISCHE PASTORALE 
er ©. Bihalji-Merin, 12 farbige Bildtafeln, kart. 


MINIATUREN AUS DER TOGGENBURG — Chronik 
aus dem Jahre 1411 

Fedjia Anzelewsky, 12 farbige Bildtafeln, 
art. 

Woldemar Klein Verlag, Baden-Baden 


Hans-Jürgen Imiela/Wilhelm Weber: DIE SAMMLUNG 
KOHL-WEIGAND 

196 $. mit vielen Farb- und Schwarz-Weiß-Repro- 
duktionen, In. DM 97,— 

Impuls Verlug, Heidelberg 


Annemarie Dube-Heynig: E. L. KIRCHNER — GRAPHIK 
160 $. mit vielen Schwarz-Weiß- und Farb-Repro- 
duktionen, In. DM 49,— 
Prestel-Verlag, München 


Dor de la Souchere: PICASSO IN ANTIBES 

68 $. Text, 24 mehrfarbige und 74 einfarbige Abb., Ln. 
in Schuber DM 68,— 

Prestel-Verlag, München 


soll. Für die Eröffnungsschau sind moderne spanische, 
italienische und französische Maler vorgesehen, dazu 
eine Sonderabteilung zeitgenössischer Kunst Finnlands. 
np 
Die Gesellschaft für Akademische Studienreisen E. V., 
Heidelberg, wiederholt ihre Flugreise deutscher Ar- 
chitekten nach Brasilien vom 19. September bis 5. Ok- 
tober 1961. Leitung: Prof. Poelzig, Berlin und Dr. 
Rathke, Frankfurt a. M. Auskunft und Anmeldung: 
Sekretariat Heidelberg, Philipp-Wolfrum-Weg 4. 


Der Maler Otto Ritschl hat dem Kunst- und Museums- 
verein Wuppertal, dem er seit langem freundschaftlich 
verbunden ist, eine große Anzahl von Gemälden aus 
allen Schaffensperioden gestiftet. Das Gesamtwerk des 
heute 76jährigen Malers wird somit in bezeichnenden 
Einzelbeispielen künftig in Wuppertal zu studieren 
sein. 


Der Palazzo Rosso in Genua wurde in Anwesenheit 
des italienischen Staatspräsidenten Gronchi kürzlich 
wiedereröffnet. Der Barockpalast mit Fresken von 
Piola, Carlone u.a. wurde nach den alten Plänen des 
17. Jahrhunderts restauriert und zeigt zahlreiche Ge- 
mälde von Veronese, van _. Guercino, Caravaggio 
u.a. Auch das große Münzkabinett wurde neu geord- 
net und die Galerie um Werke des Manierismus, z.B. 
von Cambiaso oder Chiesa bereichert. np 


Kunst aus Vietnam stellt erstmalig die vietnamesische 
Regierung in Zusammenarbeit mit der Smithonian In- 
stitution (Washington) vor. Die gegenwärtige Schau 
in Saint Louis repräsentiert die verschiedenen Kultur- 
stufen Indonesiens und Indochinas. np 


Eine Gedächtnisausstellung M.K. Ciurlionis, des li- 
tauischen Vorgängers der abstrakten Malerei, veran- 
staltet die Public Tem in New Nork mit Reproduk- 
tionen sowie Partituren und Dokumenten des vor 50 
Jahren 35jährig verstorbenen Malers, der zugleich 
Das Ciurlionis-Museum in Kaunas, Litau- 
1 esitzt den größten Teil des Nachlasses von 300 
ildern. 


Die Werkkunstschule Dortmund erhielt das Diplom 
„Für hervorragende Leistungen“, das ihr der bayeri- 
sche Staatsminister für Wirtschaft und Verkehr anläß- 
lich der von Dipl.-Ing. Koellmann eingerichteten Ge- 
meinschaftsausstellung „Arbeitsweise der deutschen 
Werkkunstschulen“ verlieh. Die Schau fand innerhalb 
der Internationalen Handwerksmesse München 1961 
statt. 


Das Freiburger Augustiner-Museum beging neulich das 
Jubiläum seines un an ao Bestehens. Es birgt eine 
der vollständigsten Sammlungen von Kunst und Kultur- 
ut des Oberrheingebietes vom 9. Jahrhundert bis zur 
ummen, daneben kostbare Glasmalereien des Mit- 
telalters. 


Dr. Heinz Köhn, Direktor des Folkwang-Museums in 
Essen, führte in Warschau Besprechungen für eine in 
der Bundesrepublik vorgesehene Ausstellung moderner 
polnischer Kunst. Diese soll kommendes Jahr, von Es- 


sen ausgehend, in mehrere deutsche Städte wandern. 49 


Die Sowjetunion beabsichtigt, sich der Berner Kon- 
vention von ] zum Urheberschutz der Literatur- und 
Kunstwerke anzuschließen. Dies äußerte neulich der 
stellvertretende sowjetische Botschafter in Bonn, Ge- 
sandter Timoschenko. 


Das Pelizaeus-Museum in Hildesheim mit einer der 
wichtigsten Agypten-Sammlungen der Welt, feierte 
sein 5Djähriges Bestehen. Hierzu besuchten etwa #0 
Agyptologen des In- und Auslandes, die sich am Göt- 
tinger 15. deutschen Orientalistenkongreß beteiligten, 
die Stadt Hildesheim. 


Der Architekt Ernst Flemmin 
für ein festes Haus der Bad- 
tragt. 

Das Osteuropa-Institut der Freien Universität Berlin 
begeht sein 10jähriges Bestehen mit einer Ausstel- 
lung von Ikonen, die dem Ikonenmuseum in Reckling- 
hausen, den ehemals Staatl. Museen Berlins, sowie aus 
Privatbesitz entliehen sind. EP 


Die Kulturabteilung der Bundesregierung schloß bis- 
her mit 10 Staaten bilaterale Kulturabkommen und 
Vereinbarungen zu gegenseitigem Austausch auf allen 
Gebieten des Geisteslebens. Verhandlungen mit 12 
weiteren Staaten stehen vor dem Abschluß. EP 


Die Pariser Galerie Durand-Ruel bietet derzeit einen 
Überblick über das malerische und grafische Gesamt- 
oeuvre des Spätimpressionisten Edovard Vuillard. 

Die 6. Biennale für Moderne Plastik wird noch bis zum 
15. Oktober im Middelheimpark in Antwerpen gezeigt. 
Etwa 150 Werke aus 11 Ländern sind in der Freiluft- 
ausstellung zu sehen. 


Die 4. Ausstellung der „Europäischen Vereinigung bil- 
dender Künstler aus Eifel und Ardennen“ mit Arbeiten 
belgischer, französischer, Iuxemburgischer und deut- 
scher Künstler im Aachener Suermondt-Museum wird 
von den Städten Prüm, Lüttich, Luxemburg und Wiltz 
übernommen. 


Athiopische moderne Kunst von 23 Malern und Grafi- 
kern ıst derzeit in Moskau ausgestellt. 


Die „Neue Galerie im Künstlerhaus“ Mü wird 
am 1. Oktober mit einer Ausstellung des kn Ernst 
Wild und des Bildhauers Kurt Mergenthal eröffnet. 
Neben Ausstellungen bereits anerkannter Maler und 
Bildhauer will die „Neue lerie im Künstlerhaus” 
Arbeiten junger Münchener Künstler der Öffentlichkeit 
bekanntmachen. 


Der 20. Internationale Kongreß für Kunstgeschichte fin- 
det erstmals in den USA statt. Die Sitzungen werden 
vom 7.—12. September in New York, an der Columbia- 
und City-Universität abgehalten. np 
8 Werke von Cözanne wurden aus einer Ausstellung 
in Aix-en-Provence gestohlen, darunter Hauptwerke 
wie das dem Louvre gehörende Gemälde „Die Karten- 
spieler“, ferner „Reflexe auf dem Wasser”, „Sitzender 
Bauer“ und „Porträt Marie Cözanne”. 

Bilder im Wert von 106 000 Kronen (etwa 85 000 DM) 
sind in Stockholm entwendet worden. Den Dieben fie- 
len unter anderen ein Monet im Wert von 30 000 Kro- 
nen, ein Utrillo im Wert von 25000 Kronen und ein 
Gemälde des schwedischen Malers Marcus Larsson im 


wurde mit dem Entwurf 
ersfelder-Festpiele beauf- 


Wert von 30 000 Kronen in die Hände. dpa 
AUSSTELLUNGEN 

Augsbur: 

’. erie eutscher Bücherbund: 5.—30. 9. „Ursula Deth- 
effs 


Baden-Baden 

Staatl. Kunsthalle, Lichtentaler Allee 8: 23. 9.29. 10. 
„Phantastische Architektur, Louise Nevelson” 

Berlin 

Galerie Meta Nierendorf, Berlin-Tempelhof, Manfred- 
von-Richthofen-Str. 14: Bis 12. 10. „Deutsche Expressio- 
nisten” 

Biberach a. d. Riss 

Städt. Sammlungen (Braith-Mali-Museum) : 27. 8.—24. 9. 
„Sammlung der Familie Grzimek, Manieristen“ 
Bielefeld 

Kunstsalon Otto Fischer, Obernstr. 47: 6.—727.9. „Tonio 
Etradera, Spanien“ 


Bonn 
Galerie Deutscher Bücherbund, Münsterplatz 2/1: 11.8. 
bis 2.9. „Olly Carganico* 
Bremen 
Kunsthalle, Am Wall 207: 3. 9.—1. 10. „Peter Takal”* 
Paula Becker-Modersohn-Haus, Böttcherstr.: 9. 9.—22. 
„10. Jahresausstellung des ‚Neuen Forum’, Künstler 
unter 30 Jahren“. 9.9.—8. 10. Graphikraum „Heinz 
Knocke, Grafiken” 
„Galerie Schnorr: 
Grafik“ 
Darmstadt 
Kunstverein in der Kunsthalle am Steubenplatz: 16. 9. 
bis 5. 11. „Große Herbstausstellung der Neuen Darm- 
städter Sezession“. Mathildenhöhe 23. 9.—5.11. „Große 
Herbstausstellung 1961, Sonderschau Rudolf Gross- 
mann 
Bauhaus-Archiv im Messelhaus, Mathildenhöhe: 20.8. 
bis 20.9. „Xanti Schawinsky” 
Dortmund 

50 Museum am Ostwall: 23. 9.—29. 10. „Louis Soutter” 


2.9.—1.10. „Kausch, Malerei und 


Dresden 
Kupferstich-Kabinett: 4. 9.—4. 11. 


Düsseldorf 

Galerie Alex Vömel, Königsallee 42: September „Fer- 
dinand Macketanz” 

Galerie Manfred Strake, Duisburger Str. 83: 14.8. bis 
23.9. „Wilhelm Schmurr“ 


Duisbur: 
Städt. 9.9.-8.10. „Schwarz-weiß” 


Essen 

Galerie Rudolf Zwirner, am Folkwang-Museum: Au- 
aust/September „Appel, Bissier, Faßbender, Francis, 
Geiger, Pfahler u.a.” 

Golerie Assindia, Kettwigerstr. 2—10: 15.—29.9. „Die 
Welt des Bergmanns in der Kunst” 
Museum Folkwana, Bismarckstr. 64/66: 10.9.8. 10. 
„Schwarz-weiß-Grafik” 

Frankfurt 

Frankfurter Kunstkabinett Hanna Bekker vom Rath, 
Börsenplatz 13: 12.9.—14.10. „Gerhard Hintschich, 
Gemälde“ 

dato-Galerie, Kaiserhofstr. 13: 1. 9.—7. 10. „Holweck“ 
Kormeliterkloster: 22. 6.—3%. 11. „Neuerwerbungen 
19561961” 

Wandelhalle der Frankfurter Paulskirche: 28. 8.—16. 9. 
„Walter Gropius” 

Friedrichshafen 

Bodensee-Museum: 16. 9.—15. 10. „Ursula Dethleffs” 


Goslar 

Bund Bildender Künstler im Museum: 26. 8.—8. 10. 

en Das Gegensätzliche in Malerei, Grafik und 
astik” 


Hamburg 

Galerie Commeter, Hermannstr. 37: September „Wolf 
Röhricht” 

Homburger Künstlerclub „die insel”, Alsterufer 35: 
15. 8.—24. 9. „Eric Godal” 

Galerie Rudolf Hoffmann, Rondeel 37: August/Sep- 
tember „Gerhard Marcks” 


Hamm 
Städt. Gustav-Lübcke-Museum: 
Pfeiffer-Watenphul” 


Heilbronn 
Kunstverein, Kirchstaffel 1: 
Eugen Stammbach” 


Kaiserslautern 


„Kokoschka” 


10.9.—1.10. „Max 


1.—22. 10. „Kurt Becker, 


Pfälzische Land werb talt: 5. 8.—1. 10. „George 
Henri Adam, Almir Mavignier” 
Köln 


Belgisches Haus, Cäcilienstr. 46: 23. 9.—15. 10. „H.J. 
Boum, Gemälde und Grafiken“ 

Galerie Boisserd6e, am Museum: Bis 30.9. „Paul Kam- 
per, Paris” 


Konstanz 


Kunstverein Konstanz, Wessenberghaus: 
„Kollektivausstellung Otto Adam” 


Leverkusen 

Städt. Museum Schloß Morsbroich: 28.7.—10.9. 
„Etienne Hajdu” 

Lindau 

Haus zum Cavazzen: 20. 8.—17. 10. „George Braque” 


27.8.1. 10. 


Mainz 

Die Galerie, Rochusstr. 23: 18. 8.—13. 9. „Goepfert” 
Haus am Dom: 27. 8.—17.9. „Berufsverband Bildender 
Künstler Kassel” 


Mannheim 
Städt. Kunsthalle: 19. 8—17.9. „Willi Wernz”; 29.9. 
bis 29. 10. „Ida Kerkovius” 


Miltenber 

Galerie im Hause Buchhandlung Dreiseitel, 

Hauptstr. 157: 20. 8.—15. 10, „Theo Bennes” 
M.-Gladbach 

Städt. Museum, en. 97: 15.9.—8. 10. „Moderne 

französische Grafik 

München 

Haus der Kunst, Prinzregentenstr. 1: 15. 7.—24. 9. „Von 

Bonnard bis heute” 

ug Schöninger, am Odeonsplatz: 1.—30. 9. „Otto 
ix 


Gebrüder Schöninger, Dachauer Str. 17: 1.—3%0.9. 
„Europäische Guckkastenbilder 
Gebrüder 2: 9. 
„Handgetriebene Silberspiegel” 
Galerie Deutscher Bücherbund, Marienplatz 26/1: 
28.8.—22.9. „Walter Raum, Olbilder“. 25. 9.—20. 10. 


„Reimer“ 


Neuß 

im Obertor: September „Max 
rnst” 

Nürnberg 

Bayerische Land b talt, Gewerbemuseums- 
platz: 1. 9.—1. 10. „Heimtextilien aus Dänemark” 
Germanisches Nationalmuseum: 1.7.—17.9. „Meister 
um Albrecht Dürer” 

Offenbach 

Binpperitunen. Herrnstr. 80: 29. 9.—19. 11. „Bund 
Deutscher Buchkünstler, Ausstellung der Mitglieder” 


Oldenburg 

Landesmuseum für Kunst- und Kulturgeschichte: Au- 
gust/September „Der Maler Fritz Stuckenberg”. 
tember „Europäisches Kunsthandwerk“ 
Galerie Ursula Wendtorf, Scheideweg 81: 24. 
„Gerhard Wendland” 

Recklinghausen 

Städt. Kunsthalle: 9. 9.15. 10. „Grafik Schwarz-Weiß 
und Kunst an der Ruhr“ 

Reutlingen 
Spendhaus: 3.—24. 9. 
lung der Gedok“ 
Saarbrücken 
Grafisches Kabinett, 
„Wolfgang Kermer” 
Solingen 

Deutsches Klingenmuseum, $.-Gräfrath: 17. 9.29. 10. 
„Georg Grulich, Herta Junghans-Grulich, Düsseldorf 
Stuttgart 

u Schaller, Marienstr. 10: 9. 9.—7.10. „Fritz 
Busse“ 

Bücherdienst Eggert, Schmale Str. 14: August/Septem- 
ber „Schmidt” 

Trier 

Museum der Stadt Trier im Simeonstift: 5. 10.5. 11, 
„Avantgarde 61” 

Ulm 

er Seutterweg 7: September „Gerhard Fietz, 
erlin 

Wiesbaden 

Städt. Museum: 5. 9.—1. 10. „Naive Jugoslawen” 
Nossauischer Kunstverein im Städt. Museum: 19,8 
bis 8. 10. „Sammlung B 1930—1960* 
Wolframs-Eschenbach 
Deutsch-Ordens-Schloß: Bis 24. 9. 
lerei 1960-1961” 

Wuppertal 

Kunst- und Museumsverein, W.-Elberfeld, Turmhof f 
10. 9.—22. 10. „Jean le Moal, Paris, Gemälde” 


9—2.10 


„Gemälde- und Plastik-Ausstel. 


Markthallenstr. 19: 16. 8.—17.9. 


„Internationale Me 


AUSLAND 


Amsterdam 
Museum Willet Holthusen: 21.7.—21.9. „Albert Mag. 
nus en zijn tijd“ 
Antwerpen 
Middelheimpark: 
Beeldhouwkunst” 
Baltimore 
Museum of Art: 17. 10.—26. 11. „Van Gogh” 
Galerie Beyeler, Bäumleingasse 9. Bis 0 9. „Lario 
und Gontscharova” 
Bosel 

Galerie d’Art Moderne, Marie Suzanne Feigel, n 
schengraben 5: 26. 6.5. 10. „Robert und Sonia De 
launay” 

Basler Kunstverein, Kunsthalle: 16. 8.—24. 9 
nis-Ausstellung Emil Burckhardt und Emil Schill” 
Klagenfurt 

Galerie Wulfengasse 14: 
Peyrer und Karl Prantl* 
Nizza 

Galerie Muratore, 19 bis, Bd. Victor Hugo: 15. 
„Dietrich Mohr” 

Paris 

Galerie de France, 3 Fb. $t. Honore: Bis 17.9. 
„Hartung” 


15.7.—15.10. „6. Biennale vo 


15.9.—2.10. „Uta Pra 


Rom 
passegiata di ripetta: 9.30. 9. „Klaus 


Galerie Welz, Sigmund- Haffner-Gosse 16: 8.8.1.8 
„Renato Guttuso 

St. Gallen 

Kunstverein: Bis 16.9. „30 Junge Deutsche” 
Sao Paulo 

de arte moderna: 19. 9.—31. 12. „VI. Bienne 


Wien 

Galerie im Griechenbeisl, Fleischmarkt 11: 
„Johann Fruhmann“ 

Zürich 

Galerie Beno, Rämistr. 29: 6.2.9. „Josef Wedewe 
= 9.—17. 10. „Lattanzi und Schreib, "Semantische 8 
er 

Golerie Suzanne Bollag, Limmatquai 116: 15. 8.0" 
„Contrastes I11” 


5.8.1 


ANMERKUNGEN 
Die Pfälzische Land werb talt in Kaiserslaute? 
bittet uns darauf hinzuweisen, daß sich das in 
1—2/XV farbig reproduzierte Bild „Walchensee ” - 
Mondschein, 193° von Lovis Corinth in ihrem 

findet. 
Die Abbildungen auf den Seiten 18—24 sowie der U") 
schlag des vorliegenden Heftes geben Arbeiten 0 
amerikanischen Bildhauerin Louise Nevelson 
die zum Teil in der Staatl. Kunsthalle Baden-Bo 


zum ersten Mal in Deutschland gezeigt werden. 


innerhalb der Ausstellung „Phantastische Architekt | 
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Innerhalb unserer Weltkunstgeschichte, Universum der Kunst, erschien als erster Band SUMER von Andre Parrc , 


Chef-Konservator des Louvre, Professor der Archäologie an der Ecole du Louvre, Leiter der französischen Au - 


grabungen in Mesopotamien. 442 Seiten 4°. 419 Abbildungen, davon 78 mehrfarbig, 35 mit Metallfolie, 13 Ro- 


konstruktionszeichnungen, 20 Pläne, ı2 Karten, 6 ein- und mehrfarbige Falttafeln. In Ganzleinen DM 78.- 


a 
TELL ASMAR -GÖTTIN UND GOTT ABU (?) (1. HÄLFTE 3. JT.) - BAGDAD 


AUS DEN ZAHLREICHEN PRESSE-URTEILEN 


„Ein ‚Universum der Kunst‘, zu dessen Herausgeber sich kein Geringerer als Andr& Malraux 
mit Georges Salles verbündet — das bedeutet eine Kunstgeschichte außergewöhnlicher, 
ganz unorthodoxer Art. Der erste, geradezu verschwenderisch ausgestattete Band — der 
Kunst des Zweistromlandes von ihren Uranfängen bis an die Schwelle des ersten vor- 
christlichen Jahrtausends gewidmet - läßt erkennen: hier beginnt ein groß angelegtes 
Unternehmen, dem die eigenwillige, im positiven Sinne beunruhigende Persönlichkeit 
Malraux’unverwechselbar ihren Stempelaufgedrückt hat... Noch niemals ist diewuchtige, 
gewaltige Kraft orientalischer Kunst - äußere sie sich nun in Stein, Ton oder Metall - 
so eindrucksvoll im Bilde vorgeführt worden.“ Die Bücherkommentare 


„Unter den universalhistorisch orientierten kunstgeschichtlichen Unternehmungen der 
letzten Jahrenimmt die Weltkunstgeschichte ‚Universum der Kunst‘ eine besondere Stellung 
ein. Vergleichbares hat es auch auf den Gebieten der Geschichtsschreibung oder Litera- 
turwissenschaften noch nicht in annähernder Monumentalität und Vollständigkeit gege- 
ben. Der Band läßt, sowohl was den Text wie die Bilddokumentation betrifft, bereits 
die Außerordentlichkeit dieses großgedachten und großverwirklichten Unternehmens 


erkennen.“ Der Tagesspiegel, Berlin 


„Dieses Buch mit seinem großartig abgestimmten Nebeneinander von Text, Abbildungen, 
Plänen und Karten zeigt die älteste Menschheitswelt. Erst wenn man sich immer wieder 
in die herrlichen Fotografien vertieft, ermißt man die Eroberungen des zwanzigsten 
Jahrhunderts auch auf dem Gebiete der Archäologie. Der Band ist so aufregend, weil 
sein Verfasser, der französische Archäo!oge Andre Parrot, ein Material vorlegt, das 
überwiegend erst nach 1930 entdeckt worden ist. Der Geist hat kaum begonnen, diese 
ältesten Spuren seiner geschichtlichen Selbsterfahrung zu deuten.“ Deutsche Zeitung, Köln 


„Mit Andre Parrot ist die Stelle des Verfassers ideal besetzt. Nur Parrot in seiner Dop- 
peleigenschaft als Ausgräber von Mari und Chefkonservator am Louvre war vermutlich 
in der Lage, mehr als eine nur-kunstgeschichtliche oder eine nur-archäologische Dar- 
stellung zu geben. Sein Text zeichnet sich durch Überlegenheit, Einfachheit und Les- 
barkeit aus. Unterstützt wird er von Karten, stichwortartigen und tabellarischen Zusam- 
menfassungen, einem Abbildungsverzeichnis, einer kommentierten Bibliographie und 
einem Sach- und Personenregister. Das Buch erweist sich in jeder Beziehung als leser- 
freundlich.“ Die Weltwoche, Zürich 
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einbanddecken 
und schuber 


für den Jahrgang XIV (1960/61) 
DAS KUNSTWERK 


Der Schuber kostet 7,80 DM je Stück (siehe 
obige Abbildung!), Einbanddecken (Leinen 
mit Aufdruck) kosten ie Stück 4,50 DM. 


In beschränktem Umfang sind komplette, 
gebundene Jahrgänge DAS KUNSTWERK XIV 
zum Preise von DM 50,— !ieterbar. 

Aus früheren Jahrgängen kann außer Einzel- 
heften nur noch der Jahrgang XIll, kompl. in 


Leinen, DM 48,—, geliefert werden. 


Richten Sie Ihre Bestellung bitte an Ihre 
Buchhandlung oder an 


Vertriebsabteilung 


das kunstwerk 
Baden-Baden, Postfach 7 


wird 

die 
moderne 
kunst 


»gemanagt«? 


Mit Beiträgen von: 

Th.W. Adorno, 

Jürgen Beckelmann, Max Bense, 
Daniel-Henry Kahnweiler, 

Egon Vietta 


103 Seiten brosch. DM 3,80 


BADIEN-BADENER KUNSTGESPRÄACHE 1959 3 


kommentare zur kunst der gegenwart bang 


wissens hof 


funktione 
de 


Ein Beric 
mit Beiträgen von Umbro Apolloni: 
Max Bense, Gillo Dorfles, Wem: 
Hofmann, Klaus Jürgen-Fischer, Rudc 
Krämer-Badoni, Franz Roh, Willi 

E. Simmät u; 


165 Seiten brosch. DM #} 


KUNSTGESPRACHE 1960 FRANKFURT AM MAIN 


propagat da? 


kunstkritik 


IN VORBEREITUNG 
bilder der zeit 


(Siehe Sonderaänzeige!) 


ewige sphinx — ägypten 


HELMAR G. FRANK 
informationspsychologie 


LOUIS COUFFIGNAL 


kybernetische grundbegriffe 


HERBST 1961 — SOMMER 1962 


in Wolframs-Eschenbach / Gespräche und 
Begegnungen. Leinen mit farbigem Schi 
umschlag. Preis nach Erscheinen DM 12,40 
Subskriptionspreis bis 30. 9. 1961 DM 9,60 


Ein Reisebericht von Curt Gravenkamp 
Lexikonformat ca. 200 Seiten. Leinen mit 
farbigem Schutzumschlag 

Preis nach Erscheinen ca. DM 18,— 
Subskriptionspreis bis 15. 11. 1961 DM 15; 


Kybernetische Grundlagen der Pädagogik 
Preis ca. DM 12,— 


(Notions de Base) Preis ca. DM 9,— 
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BIROLLI CAPUTO 
CASSINARI DAHMEN 
DOVA  FONTANA 
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DARK GALERIE 


P-W MOHNEN 


MANNHEIM 


AN DER KUNSTHALLE 


AUSSTELLUNG 


NOVEMBER 1961 


Entspannung 5 Spannung 


in Kürze durch 
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Spannend 


DER NEUE KRIMINAL -DIGEST 


Diese neue Monatsschrift bringt eine Auswahl der in- 
teressantesten und erregendsten Reportagen, Aufsätze 
und populär-wissenschäftliche Abhandlungen aus dem 
Kriminalgeschehen in aller Welt, dazu Arbeiten aus den 
Federn der bekanntesten Kriminal-Autoren 


Das erste Heft erscheint am 1. Oktober. Es enthält 
@® Der Fall Christie 
von Sir Harold Scott, dem früheren Leiter von 
Scotland Yard 
Wer sah Karen Talbot? 
Ein authentischer Fall aus Amerika 
Mord in Hollywood 
Die mysteriöse Affäre Taylor 
Museumsdiener als Kunstfälscher 
Ein wahrer Fall aus Köln 
Als Lockvögel in den Lasterhöhlen 
Aus der Arbeit weiblicher Detektive 
Universitätsprofessoren mit Doppelleben 
Mord und Totschlag auf akademischem Boden. 
Dazu unsere Kriminal-Novelle 
@ Das Mädchen mit der Schlangenuhr 

von W.McGivern 


und viele andere Beiträge 


Jedes Heft hat einen Umfang von mindestens 64 Seiten 
im Format 14,5 x 20,5 cm und ist mit einem mehrfarbigen 
Umschlag ausgestattet. Für die Leser dieser Publikation 
gilt ein Sonderpreis für das erste Jahresabonnement 
(12 Hefte): statt 18 Mark zahlen Sie nur 15 Mark, und 
zwar einschließlich Porto. 


Sie brauchen nur den nachstehenden Gutschein auszu- 
füllen und einzusenden. Falls Sie den Gutschein nicht aus- 
schneiden wollen, fordern Siebitte Prospekt GA direkt vom 


AGIS-VERLAG GMBH KREFELD 


An DAS 6 1 


SUBSKRIPTIONS-GUTSCHEIN — Hierdurch bestelle ich 
DAS SPANNENDSTE für die Dauer von 12 Monaten zum 
Vorzugspreis von insgesamt 15Mark ohne weitere Kosten 
für mich. 


Den Bezugspreis 
habe ich auf Ihr Postscheckkonto Köln 40345 (AGIS- 
Verlag) heute überwiesen 


werde ich nach Rechnungslegung überweisen. 
(Gewünschtes ankreuzen) 
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EULEN 
NACH RIO TRAGEN - 


Sie haben richtig gelesen — 
nicht die sprichwörtlichen 
„Eulen nach Athen“, sondern 
richtige großäugige Nachtvögel, 
möglichst seltene Exemplare, 
nach Rio de Janeiro 

zu tragen, lohnt sich, denn 
Senhor Jose Alladolid sammelt 
diese fleißigen Mäusevertilger. 


Wir kennen keinen zweiten Spezialsammler 
dieser Art, wohl aber viele 

„konventionelle“ Sammler, die unsere Rubrik 
KUNSTHANDEL - ANTIQUITATEN 
jeden Samstag mit Gewinn studieren. 
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KAFLKRAUS 
Uns serblicher Witz 


EINMA SONDERAUSGABE 


INHALT: Kanonade auf Spatzen - Der Traum — 
ein Wiener Leben . Satirisches Betrachten . Der 
Zeit ihre Kunst - Goethes Volk 


Hier ist der täglichen Dummheit und Bösartigkeit 
ein aus Geist und Witz erbautes Denkmal gesetzt. 
Man könnte den Band ein »Lesebuch der Fackel« 
nennen, denn aus zwanzig Jahrgängen jener be- 
rühmten Zeitschrift wurden solche Satiren ausge- 
wählt, die nur für den Tag geschrieben schienen 
und jetzt plötzlich ein anderes Gesicht haben: 
ein höchst witziges Buch also, aber eines, bei 
dem der Witz heute fast wie eine transparente 
Maske ist, hinter der Gesichtszüge des unsterb- 
lichen Wortes zum Vorschein kommen. Neben 
Satiren aus der Zeit vor dem ersten Weltkrieg 
steht der leidende und leidenschaftliche Witz des 
»späteren« Karl Kraus. 

9. Band der Werke. Herausgegeben von Heinrich 
Fischer. 342 Seiten. Leinen DM 9.80 


IMKOÖSEL-VERLAG INMÜNCHEN 


GALERIE AFRO 
ANNE ABELS 


BURRI 
CANDONICO 
DAHMEN 
GAUL 


KOLN HAJEK 


MORENI 
Wallrafplatz 3, Tel. 215564 RIOPELLE 


Die nächste Ausgabe DAS KUNSTWERK 
ist das Oktoberheft 1961. 


Der Anzeigenschlußtermin hierfür liegt auf dem 


25. SEPTEMBER 1961 


und wir bitten unsere Anzeigenkunden, 


um rechtzeitige Einsendung ihrer Druckvorlage besorgt zu sein. 


DAS KUNSTWERK 
Krefeld Postfach 6 Ruf 24410 


Anzeigenleitung 


Voranzeige 


bilder der 
zeit 


Begegnungen und Gespräche in Wolframs-Eschenbach 


Ein Bildbericht über das Kunstgespräch und die Ausstellung inter- 
Nationale Malerei 1960/61 anläßlich der 900 Jahrfeier in Wolframs- 
Eschenbach. 

Erscheint im Herbst 1961, ca. 180 Seiten, Preis DM 12.40 nach Er- 
Scheinen 

Subskriptionspr. DM 9.80. Die Subskription läuft bis 30. 9. 1961 
Bestellungen durch jede Buchhandlung oder beim Verlag 
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SCHULER 


stuttgart mozartstraße 51 ruf: 74006/7 


buchdruck 


AKTUELLE KUNST 
VERNISSAGE SUMMA 1960 


Eine großformatige 


Mappe mit den 


Jahreskunstereignissen 


in Bild und Wort 
als Dokumentation des 


Kunstjahres 1960 


80 Seiten 


in modern m 


Durch jede 
Buchhandlung 
AGIS 
VERLAG 
Baden-Baden 


Postfach 7 


Einband D 


stedelijk museum amsterdam 
sommerausstellung 10. juli— 24. sept 


neue tendenzen: armando, henderikse, 
henk peeters, schoonhoven 


möller 
stuttgart 


hohenheimer straße 7 


sculptur« 


Tingue 
Cärdeı 
M.Ray 


2.9%»1. 90 


galerie schnoor 
bremer 


maälerei - graphik 


Ein gutes Kunstbuch 


aus unserer Werbe-Bücherliste erhält jeder Leser unserer Zeitschrift kostenlos, wenn er 


Auf diese Weise können Sie z. B. von uns erhalten: 


Erich Neumann: 


Theodor Heuss: LUST DER AUGEN 


aus seinem Freundes- 


oder Bekannten- 


kreis einen neuen 


Bezieher für DAS 
KUNSTWERK 


DIE ARCHETYPISCHE WELT HENRY MOORES 


Heinz Skrobucha: VON GEIST UND GESTALT DER IKONEN 


John Storm: SUZANNE VALADON 


Erich Mendelsohn: BRIEFE EINES ARCHITEKTEN 


Anton Henze: DER DOM ZU MÜNSTER 


Oder aber Sie äußern Ihre anderweitigen Bücherwünsche. Wir teilen Ihnen gern 
mit, ob wir sie erfüllen können. Schreiben Sie unter Angabe des Namens und der 
Adresse des Beziehers, den Sie für DAS KUNSTWERK interessieren konnten, 
an Vertriebsstelle DAS KUNSTWERK, Baden-Baden, Postfach 7 


gewinnt, der unsere 


Zeitschrift für 


mindestens ein Jahr 


bestellt. 
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SCHWARZ 


Milano - Via Gesü, 17 - tel. 7090 24 


‚euvres le Baj 
Crippa 
Picabia 
Schwitters 
sculptures de en exclusivite: en permanence: 
Tinguely Janco Duchamp 
Cärdenas Larionov Fontana 
In Raysse Gontcharova Martini 
Farfa E.L.T. Mesens 
Del Pezzo Sironi 
Persico Arman 
J. J. Lebel 
P. Martin 
Spoerri 
Rotella 
Tancredi 
111111 


INTERNATIONALES 
KUNST-ADRESSBUCH 


Der Welt einziges Nachschlagewerk 
für alle Gebiete der bildenden Kunst 


Von den Museen und Galerien 
über den Kunsthandel 
und die lebenden Künstler 
bis zu den Sammlern 


100 000 Adressen mit Spezialangaben 
aus allen Ländern der Erde 
1328 Seiten - DM 40,— 
Neue Ausgabe 1961 sofort lieferbar 


'erlagsanschrift: Internationales Kunst-Adreßbuch, Berlin SW 61, 


Dessauer Straße 6—7 (West-Berlin) 


PAPIERFABRIK 


SCHOELLER & HOESCH 


GMBH 


GERNSBACH/BADEN 


Bibeldruck- 
und Dünndruckpapiere 
Technische Spezialpapiere> 


Seit Jahrzehnten im Dienst von Graphiker und Verleger 


für die Gestaltung schönster Druckarbeiten 


Das PAPIER ist eine Befreundin des Schnees, es ist ein Werck der 
Gelehrten es ist eine Materi der Bücher, es ist eine Ursach der Cor- 
respondenzen und endlich, es ist ein Unterhalt dar Cantzieyen- Das Papier 
ist so wert und würdig, daß es sogar die höchsten Monarchen in ihren 
Händen tragen. Abraham a Santa Clara 
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